g 


m 

ill 

r | Là 

* Vlâ 

fj 

RI 

m 

//]£■  > \ \ A , g f i | M r il  ÊJ  lÊr/È Hf'l  T% 

j il  wJ/JBtA 

Wàh^sSM  iÈSÊ>w 

M miirViTi  iW7l  f xfii  Jmrlljji  WÊ0v.‘ 

ItRSk  i vv  .vv^IBS ?V3f  f 

' MWlfflfciÉ^  I A " 

L\t£#^Br  MiîîïÀîlJliâR'^/  ij 

Lvéum > iÿj 'u  y j| 

REVUE 


DES 

% 

\ 

ARTS  DECORATIFS 


TOME  IV 


/vy-- — \ 

I ( HtUtfTMtQUl  ^ ^ ) 


REVUE 


DECORATIFS 


PARIS 


A.  OUANTIN 


Victor  CHAMPIER 


Imprimeur-Éditeur 


Rédacteur  en  chef 


7,  RUE  SAINT-BENOIT,  7 


QUATRIÈME  ANNEE 


THE  (îETTr  i 


REVUE  DES  ARTS  DÉCORATIFS 


LES  ORNEMENTS  DE  LA  FEMME 


LA  table:  a ouvrage 

ET  LES  OUTILS  DE  TRAVAIL 

e ne  voudrais  certes  pas  écrire  une  étude  par 
trop  sérieuse  sur  ce  sujet  qui  doit  conserver 
quand  même  je  ne  sais  quoi  d’agréable  et  de  déli- 
cat. Les  ciseaux,  le  dé,  les  étuis,  les  aiguilles  à 
broder,  les  bobines,  tous  les  objets,  en  un  mot, 
que  renferme  une  table  à ouvrage,  sont  choses 
légères,  qui  prennent  peu  de  place,  et  qui  se  trouvent 
même  habilement  diminuées  pour  être  juste  ù la  longueur 
ou  à la  hauteur  des  doigts.  Ces  objets  retiennent  en  eux, 
en  quelque  sorte,  un  peu  de  la  grâce  et  du  charme  qu’une 
femme  répand  sur  tout  ce  qui  l’environne.  Lorsqu’on 
s'occupe  de  la  description  et  de  l’histoire  du  mobilier 
féminin,  il  est  bon  de  procéder  avec  une  certaine  mesuré 
et  de  recourir  discrètement  à l’érudition  et  à l’archéologie;  içi 
surtout  il  faut  se  garder  de  trop  longues  digressions  et  de 
recherches  ingrates.  Entrons  dans  le  domaine  de  la  curiosité, 
seulement  pour  le  traverser  un  moment,  et  sachons  voir, 
avant  tout,  la  poésie  et  la  fleur  des  choses;  il  est  nécessaire 
de  présenter  notre  sujet  dans  un  cadre  attrayant,  non  seule- 
ment pour  qu’il  n’ait  rien  de  monotone,  mais  encore  pour  qu’une 
femme  puisse  à l’occasion  y jeter  les  yeux. 
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Quelle  charmante  histoire  à écrire,  pour  celui  qui  aime  à prendre  l’art  par  le  menu, 
que  celle  des  outils  qui  servent  au  travail!  Une  femme  les  manie  tour  à tour'pour  faire  une 
bande  de  tapisserie,  pour  broder  ou  pour  coudre.  Ils  ont  leur  place  dans  la  vie  domestique, 
et  ils  jouent  aussi  leur  rôle  dans  chaque  moment  de  l’existence.  Toute  petite,  la  fillette 
s’est  exercée  avec  les  aiguilles  et  un  morceau  d’étoffe,  premier  apprentissage  qu’elle  recevait 
sous  les  yeux  de  sa  mère.  Plus  tard,  la  jeune  fille  s’est  servie  des  ciseaux  pour  découper  les 
fines  broderies  qui  devaient  orner  son  trousseau;  jeune  femme  elle  a cousu  une  layette,  et 
grand’mèrc,ce  sont  ses  aiguilles  à tricoter  qu'on  retrouve  sur  sa  table  à ouvrage.  Combien 
de  générations  se  sont  occupées  du  même  travail  ! Et  combien  de  personnes  ont  usé  des 
mêmes  instruments!  Ils  représentent,  dans  une  famille,  une  sorte  de  tradition  intime; 
ils  rappellent  des  instants,  des  épisodes  de  la  vie,  et  ils  sont  presque  toujours  des  sou- 
venirs. 

De  tout  temps,  les  industries  d’art  ont  cherché  à contenter  les  caprices  de  la  femme,  et 
le  but  auquel  étaient  réservés  les  outils  créés  pour  elle  leur  a valu  une  forme  élégante  et 
raffinée.  Quelques-uns  d’entre  eux,  dans  leur  ténuité,  ne  peuvent  être  que  des  œuvres 
d’orfèvrerie  : les  boîtes  qui  les  contiennent,  la  corbeille,  la  table,  se  prêtent  à l’ornemen- 
tation la  plus  variée.  L’ébénisterie,  la  menuiserie  de  luxe,  les  ciseleurs,  les  émailleurs  ont 
prodigué  leurs  efforts  pour  inventer  des  œuvres  de  prix  et  composer  de  nouveaux  modèles. 
Tel  objet  nous  paraît  simple;  il  a passé  pourtant  par  des  changements  successifs  : le 
travail  lui-même  a changé  avec  les  époques;  la  femme  a employé  d’autres  instruments 
et  plusieurs  formes  se  sont  perdues. 

Certains  objets  usuels  de  jadis  ne  conviennent  plus  au  travail  d’aujourd’hui  : l’art  a 
peut-être  perdu  à ces  transformations,  mais  elles  étaient  inévitables,  et  une  manière  de 
vivre  différente  devait  amener  d'autres  exigences.  Les  besoins  ont  changé,  la  mode  aussi 
est  devenue  tout  autre;  la  fantaisie  a exercé  son  influence  sur  certaines  choses  qui  sem- 
blaient devoir  lui  échapper.  N'en  est-il  pas  ainsi  chaque  fois  qu’il  s'agit  des  goûts,  des 
caprices  et  même  des  occupations  de  la  femme? 

Je  montrerai  comment  le  mobilier  et  les  accessoires  du  travail  en  usage  aujourd'hui 
ont  succédé  à ceux  d'autrefois  ; j’ai  tout  un  inventaire  à dresser,  et  je  relèverai  avec  soin  les 
menues  richesses,  les  petits  trésors  qui  s’étalent  dans  le  réduit  coquet  oit  s’enferme  la 
brodeuse.  Il  me  faudra  ouvrir  les  coffrets  de  laque,  le  nécessaire,  les  boîtes  et  les  tiroirs; 
je  toucherai  aux  étagères  et  au  filet  de  soie  et  de  gros  fil  oii  sont  posés  pêle-mêle  les 
écheveaux  et  les  pelotes,  près  du  canevas  roulé.  La  description  du  travail  amènera  souvent 
le  portrait  de  la  travailleuse,  car  il  ne  faut  point  séparer  celle  qui  est  à l'œuvre  de 
son  ouvrage.  Nous  verrons  comment  la  littérature  en  a parlé,  comment  la  peinture,  la 
statuaire,  la  gravure  l'ont  représentée. 

Essayons  de  rendre  cette  image,  sans  lui  faire  perdre  de  sa  vérité  et  de  sa  fraî- 
cheur. Il  est  de  toute  justice  de  s’occuper  un  peu  de  la  ménagère  : on  a trop  oublié, 
dans  les  livres  d’à  présent,  la  femme  d’intérieur.  Même  dans  une  étude  qui  a trait  aux 
arts,  il  est  bon  de  s’attacher  au  spectacle  de  la  vie  domestique,  et  de  faire,  à l’occasion, 
l’éloge  de  la  simplicité  des  mœurs  et  des  paisibles  vertus  du  foyer. 
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Reprenons  le  cnemin  du  passé,  et  ne 
craignons  pas  de  remonter  d’âge  en  âge. 
Vous  rappelez-vous  ces  vieux  châteaux 
de  province  où,  dans  quelque  salle  aban- 
donnée voisine  des  combles,  se  trouvent 
encore  rassemblées  bien  des  reliques  du 
temps  jadis?  A côté  du  clavecin  ou  de 
l’épi  nette,  du  coffre  ou  de  l'armoire  qui 
renferment  les  robes  à ramage,  les  satins 
brochés,  les  tentures  à personnages,  on 
entrevoit  un  métier  à tapisserie  ou  à den- 
telle replié  sur  lui-même,  une  quenouille 
de  bois  noirci,  surmontée  d’un  croissant 
d’ivoire  où  tient  encore  un  bout  de  ruban 
fané,  des  fuseaux  légers  et  amincis  qui 
semblent  des  doigts  de  vieille  femme,  un 
dévidoir  prêt  à soutenir  l’écheveau  absent, 
un  rouet  renversé  ou  posé  sur  ses  pieds 
grêles.  Ces  objets  ramènent  notre  pensée 
à un  autre  siècle,  et  éveillent  en  nous  des 
souvenirs  d’enfance  qui  bien  des  fois  ne 
sont  pas  encore  effacés., Nous  nousappro- 
chons  de  l’instrument  de  musique  à la 
lorme  surannée,  et  nous  avons  envie  de  faire  résonner  sur  ses  touches  une  romance 
langoureuse,  un  air  plaintif  de  Dalayrac,  de  Glück  ou  de  Garat.  Nous  ouvrons  l’armoire 
et  déplions  ces  costumes  aux  couleurs  flétries  que  nous  ne  voyons  plus  aujourd’hui  qu’au 
théâtre;  nous  songeons  enfin,  devant  cet  appareil  du  travail  délaissé  depuis  plusieurs 
générations,  à la  grande  aïeule  dont  de  vieux  parents  nous  ont  parlé. 

La  femme  du  xvme  siècle  s’est  retrouvée,  par  goût,  ménagère  et  mère  de  famille  : elle 
a tenu  l’aiguille  et  manié  les  navettes;  son  petit  garçon  ou  sa  petite  fille  se  sont  habillés 
d’un  vêtement  qui  était  sorti  de  ses  mains.  Elle  s’est  parée  du  fichu  et  du  bonnet  de 
dentelle  qu’elle  avait  brodés  point  par  point;  elle  a placé  sous  ses  manches,  au  bord  des 
bras,  des  engageantes  blanches  qui  étaient  son  œuvre,  et  elle  a donné  à son  mari  d’élé- 
gantes manchettes  ou  un  jabot  bordé  de  fines  découpures;  enfin,  elle  a exécuté  patiemment 
des  tapisseries  aux  dessins  compliqués,  pour  couvrir  d'un  modèle  à son  choix  quelques 
meubles  de  son  salon,  sa  chaise  longue  ou  sa  bergère. 

Mais  ce  n’est  pas  seulement  au  xvmc  siècle  que  nous  trouvons  la  mère  de  famille  ou 
la  jeune  épouse  s’adonnant  volontiers  à des  travaux  d’intérieur;  dans  tous  les  temps,  la 
femme  s'est  assise  près  de  son  ouvrage;  elle  s’est  mise  avec  la  même  ardeur  à la  tâche  qui 
lui  était  dévolue  et  qui  faisait  partie  de  son  existence.  Si  nous  possédons,  dans  nos 
demeures,  peu  de  souvenirs  d’époques  devenues  lointaines,  les  documents  ne  nous 
manquent  pas,  quand  nous  voulons  reconstituer  les  mœurs  de  n’importe  quelle  période. 
Les  estampes,  les  tableaux,  les  miniatures  nous  offrent  mille  détails  précieux,  et  les  galeries 
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des  musées,  ainsi  que  les  collections  particulières,  renferment  bien  des  objets  dont  la 
valeur  est  inappréciable. 

Commençons  par  les  âges  les  plus  éloignés.  Au  temps  où  la  reine  Berthe  filait...  Allons 
plus  loin  ! La  science  a élargi  nos  connaissances,  et  le  globe  ou  nous  vivons  n’a  plus 
de  secrets  pour  nous.  Les  géologues  nous  ont  parlé  des  époques  préhistoriques,  et,  sui- 
vant eux,  la  couture,  le  filage  et  même  le  tissage  étaient  connus  dans  les  temps  primitifs.  Je 
ne  prétends  pas,  sans  doute,  montrer  dans  la  femme  de  l’âge  de  pierre,  dans  l’habitante  des 
cavernes,  vêtue  de  peaux  de  bêtes,  une  ménagère  munie  de  tous  les  ustensiles  qui  lui  étaient 
nécessaires;  mais  la  compagne  de  l’homme  barbare  de  cette  époque,  l’Ève  qui  le  suivait  à 
la  chasse  et  à la  pêche  et  qui  allumait  son  feu  à un  grossier  foyer,  n’a  pas  tardé  à profiter 
des  premières  inventions,  et  elle  s’est  créé  elle-même  de  nouvelles  ressources,  poussée  par 


Le  métier  de  haute  lisse  chez  les  anciens  Égyptiens  (miniature  de  l'hypogée 
de  Beni-Hassan,  d’après  BorrelliniV 


les  dures  lois  de  la  nécessité.  Le  fil  dont  elle  se  servait  tout  d’abord  était  fabriqué  avec 
des  tendons  ou  des  cordes  à boyaux;  c’est  plus  tard  que  les  vêtements  de  toile  furent 
cousus  avec  un  fil  de  lin  ou  d'écorce.  Les  aiguilles  étaient  formées  avec  des  arêtes  de 
poisson  ou  des  os  amincis  et  travaillés.  Voulez-vous  voir  ces  aiguilles?  On  en  a recueilli 
plusieurs  dans  les  collections  géologiques.  Elles  proviennent  des  grottes  qui  servaient  de 
gite  aux  premières  peuplades,  dans  le  Languedoc  ou  dans  la  vallée  de  la  Somme  : quelques- 
unes,  qui  datent  de  l’âge  du  renne,  sont  appointées  aux  bouts  et  percées  d’un  trou,  au 
milieu  de  leur  longueur;  elles  ont  la  forme  de  certaines  aiguilles  en  bronze  fabriquées 
plus  tard  et  qui  en  ont  été  sans  doute  l’exacte  copie.  D'autres  aiguilles,  en  os,  ont  leur  trou 
percé  à leur  plus  grosse  extrémité.  Celles-ci  sont  quelquefois  assez  délicates;  on  en  a 
trouvé,  dans  le  Périgord,  qui  sont  remarquables  par  la  finesse  du  travail,  et  si  nous  en 
croyons  M.  Albert  Joly  dans  son  beau  livre,  l'Homme  avant  les  métaux,  elles  sont  mieux 
taillées  que  celles  des  anciens  Gaulois.  Dans  tous  les  cas,  il  faut  admirer  l’habileté  avec 
laquelle  ces  aiguilles  ont  été  façonnées,  l’homme  des  temps  primitifs  n’ayant  à son  service, 
pour  forer  le  trou  et  donner  sa  forme  à l’objet,  qu’un  simple  perçoir  en  silex. 

Le  chanvre  était  inconnu  des  habitants  des  cités  lacustres,  mais  ils  cultivaient  le  lin; 
on  a trouvé  sa  graine  en  abondance,  et  des  filets  et  des  toiles  tissées  et  nattées,  dans  les 
stations  des  lacs  de  la  Suisse.  Le  filage  et  le  tissage  furent  inventés  successivement  : nul 


LES  ORNEMENTS  DE  LA  FEMME.  5 

doute  à cet  égard;  on  a trouvé  des  fuseaux  en  bois  et  des  tissus  de  lin  et  d’écorce,  dans  les 
habitations  lacustres  de  la  Suisse  : on  y a recueilli  des  disques  percés  ou  en  pierre  ou  en 
argile,  qui  avaient  servi  de  pesons  de  fuseaux:  l’un  d’eux  était  encore  adapté  au  fuseau 
quand  on  l'a  découvert.  Le  métier  et  la  navette  du  tisserand  devaient  naturellement  être 
connus  peu  de  temps  après  le  fuseau;  le  métier  était  posé  sur  des  montants  en  bois,  et  il 
comportait  déjà  quelques  accessoires,  tels  que  des  molettes  et  autres  objets  nécessaires 
pour  tendre  les  fils  de  la  chaîne.  En  somme,  l’homme  primitif  s’était  peu  à peu  outillé;  il 
s’était  construit  une  demeure,  et  il  avait  trouvé  les  arts  qui  rendent  l'existence  plus 
commode.  L'industrie  avait  débuté  sous  sa  maison  de  bois  et  de  paille,  et  il  pouvait  déjà 
être  fier  en  quelque  sorte  des  résultats  qu’il  avait  obtenus. 

Si  les  populations  des  temps  préhistoriques  sont  aussi  avancées  en  fait  de  découvertes, 
ne  soyons  pas  surpris  de  trouver  en  Égypte  les  arts  du  travail  parvenus  à un  haut  déve- 
loppement. Au  pays  des  Pharaons,  la  civilisation  prend  un  rapide  essor,  grâce  à la 
précocité  naturelle  de  la  race;  dès  les  anciennes  dynasties,  rien  ne  manque  à la  maison 
égyptienne.  Regardez  quelques  représentations  de  scènes  de  la  vie  familière;  l’artiste  de 
Thèbes  et  de  Memphis  excelle  dans  ces  reproductions  domestiques.  Nous  voyons  la  fileusc 


Quenouille  égyptienne  (Musée  du  Louvre). 


tenant  son  fuseau  sur  les  bords  du  Nil;  voici  le  tisserand  à son  ouvrage.  Les  peintures 
de  l’hypogée  de  Beni-Hassan  nous  donnent  l'image  du  métier  de  haute  lisse  : il  est  posé 
verticalement,  comme  le  métier  employé  aujourd’hui  aux  Gobelins.  Il  se  compose,  bien 
que  fort  élémentaire,  d’une  chaîne  oü  l’on  introduisait  les  fils;  deux  bâtons  traversent 
cette  chaîne  qui  est  tendue  sur  son  ensouple,  et  un  peigne  sert  à resserrer  et  à égaliser  le 
tissu  '. 

Dans  les  sépultures  égyptiennes,  on  a souvent  trouvé  différents  objets  déposés  dans  des 
coffrets  de  bois  sculptés  ou  recouverts  de  peintures.  Les  ustensiles  de  travail  figurent  quel- 
quefois parmi  ces  objets.  N’est-ce  pas  d’une  boîte  de  momie  que  sont  sortis  ces  fuseaux,  ces 
navettes,  ces  aiguilles  de  bois  qui  ornent  une  vitrine  du  musée  du  Louvre?  A côté, 
s’étalent  des  tissus,  des  fragments  de  vêtements,  un  réseau  à retenir  les  cheveux,  dont  les 
mailles  ont  été  réunies  par  des  aiguilles  à crochet  toutes  semblables  aux  nôtres.  Regardez 
encore  quelques  autres  vitrines  : vous  y verrez  des  étuis  d’or,  couverts  d'hiéroglyphes,  et 
sur  lesquels  sont  gravés,  décoration  bien  égyptienne,  une  abeille,  un  scorpion,  un  crocodile 
ou  une  fleur  de  lotus. 

Les  Phrygiens,  suivant  Homère,  avaient  inventé  la  broderie  à l’aiguille.  Toute  une 
partie  de  l’Orient  donna  la  préférence  à ce  genre  de  travail  : l’aiguille  couvrait  les  étoffes 
de  pourpre  de  riches  dessins.  Les  vêtements,  les  tuniques  de  femmes  furent  brodés,  aussi 
bien  que  les  voiles  dont  les  prêtres  entouraient,  au  fond  des  temples,  les  images  des  dieux. 
Les  Hébreux  adoptèrent  les  arts  de  la  Phénicie,  dont  les  tissus  étaient  célèbres;  nous 


1.  Eugène  Müntz,  la  Tapisserie.  — Georges  Perrot  et  Ch.  Chipiez,  l'Art  dans  i antiquité. 
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voyons  dans  la  Bible  que  les  femmes  juives  brodaient  sur  soie  cramoisie  avec  des  fils 
d’or,  et  que  la  broderie  était  entrée,  pour  une  large  part,  dans  la  confection  des  tissus  du 
tabernacle1.  La  Bible  renferme  enfin,  dans  plusieurs  endroits,  surtout  dans  le  livre  des 
Prophètes,  la  description  du  luxe  des  tribus  d’Israël  et  de  Juda;  elle  contient  aussi  l’éloge 
du  travail  domestique,  et  l’on  sait  dans  quels  termes  les  Psaumes  vantent  la  vertu  de  la 
femme  qui  travaille  dans  son  logis. 


Boite  à compartiments  d'une  Egyptienne  (Musée  du  Louvre). 


Nous  avons  pris  l’habitude,  en  obéissant  à l’influence  de  nos  souvenirs  classiques,  de 
rapporter  à la  Grèce  l’invention  de  tous  les  arts.  La  vieille  Hellade  a donné  à ses  œuvres 
la  beauté  parfaite;  si  l’origine  de  ses  industries  est  orientale,  elles  ont  atteint  celte  pureté, 
d’où  résulte  on  ne  sait  quoi  de  définitif.  Un  autre  avantage  des  Hellènes,  à nos  yeux,  a été 
de  créer  la  légende  du  travail.  Quelle  autre  nation  que  la  Grèce  a inventé  cette  noble  et 


touchante  figure,  Pénélope?  Tous  les  poètes  depuis  Homère  jusqu’aux  derniers  collabo- 
rateurs de  Y Anthologie  ont  vanté  la  femme  qui  s’occupe  aux  ouvrages  de  son  sexe;  enfin, 
la  religion  hellénique  a sanctifié  l’idée  du  travail,  en  plaçant  dans  l’Olvmpc  Minerve- 
Athéné;  elle  est  surnommée  l’Ouvrière  et  elle  a la  quenouille  pour  attribut.  Les  ouvrages 
de  femme  ont  pris,  chez  les  poètes,  le  nom  d'ouvrages  de  Minerve;  la  déesse,  de  ses  belles 
mains  parfumées  d’ambroisie,  ne  craint  pas  de  toucher  à la  trame  des  métiers.  Admirons 


!.  Eugène  Miintz.  ia  Tapisserie' (&.  Quatatin,  éditeur). 
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cette  conception  gracieuse  du  paganisme.  L’ouvrière  d’Athènes,  aussi  bien  que  la  femme 
qui  aimait  le  travail  pour  lui-même,  avait  auprès  de  Jupiter  sa  divine  patronne,  qui  veillait 
sur  elle  et  favorisait  sa  tâche,  déesse  redoutable,  car  elle  était  en  même  temps  la  gardienne 
d’Athènes,  qu’elle  protégeait  du  haut  de  l’Acropole;  elle  portait  la  lance  et  le  bouclier  et 
prenait  part  aux  combats  et  aux  entreprises  belliqueuses,  aussi  bien  que  Mars  lui-même. 

Comme  patronne  des  travaux  de  femme,  Minerve  est  invoquée  en  ces  termes  dans 
Y Anthologie  : « O Minerve,  les  tilles  de  Xuthos  et  de  Mélitée,  Satyre,  Héraclé,  Euphro. 


toutes  trois  de  Samos,  te  consacrent  l’une  sa  longue  quenouille,  avec  le  fuseau  qui  obéissait 
à ses  doigts  pour  se  charger  des  fils  les  plus  déliés;  l'autre  sa  navette  harmonieuse  qui 
fabrique  les  toiles  aux  tissus  serrés;  la  troisième  sa  corbeille  aux  belles  pelotes  de  laine, 
instruments  de  travail,  qui  jusqu’à  la  vieillesse  ont  soutenu  leur  laborieuse  existence.  » 
Une  autre  poésie  votive  — d’Antipater  de  Sidôn  — renferme  une  invocation  du 
même  genre  et  nous  donne  cette  description  délicate  des  instruments  de  travail  : « La 
navette  matinale  qui  s’éveille  et  chante  avec  les  hirondelles,  alcyon  des  métiers  de  Minerve, 
le  fuseau  qui  siffle  en  tournant  à rompre  la  tète,  fileur  habile  et  prompt  du  lin  bien  tors, 
des  écheveauxet  cette  corbeille  avec  sa  quenouille,  gardienne  du  fil  dévidé,  et  des  pelotons 
de  laine,  tout  cela,  la  tille  du  vertueux  Diodes,  la  laborieuse  Télésilla  le  consacre  à la 
jeune  déesse  protectrice  des  ouvrières.  » 


REVUE  DES  ARTS  DÉCORATIFS. 

Un  poète  grec  de  Y Anthologie  appelle  encore  la  navette,  « le  rossignol  des  tisserands  » 
On  sent  à travers  ces  images  certains  emprunts  populaires;  ces  dénominations  poétiques 
ont  été  créées  sans  doute  par  les  ouvriers  eux-mêmes,  quelque  gracieuses  et  élevées  que 
nous  paraissent  ces  métaphores.  Avant  de  quitter  Y Anthologie,  signalons  un  autre  vœu 
oit  se  cache  une  véritable  plainte;  il  est  adressé  à Vénus,  par  une  femme  qui  abandonne 
Minerve.  « Disparaissez,  outils  qui  laissez  mourir  de  faim  les  pauvres  femmes!...  » Ce 
reproche  amer  de  l’ouvrière  qui  lutte  inutilement,  et  qui  se  laisse  aller  à renoncer  au 
travail,  est  malheureusement  de  tous  les  temps,  et  les  Grecs  ont  aussi  connu  les  redou- 
tables problèmes  qui  occupent  notre  société  moderne,  et  qui  font  réfléchir  les  hommes 
politiques  et  les  penseurs. 

Homère  a représenté  Hélène  et  Pénélope  assises  devant  leurs  toiles;  dans  l'Odyssée, 
Calypso  fait  mouvoir  sur  le  métier,  tout  en  chantant,  une  navette  d’or;  la  magicienne  Circé 


Le  métier  de  Pénélope,  d’après  un  vase  antique 


occupe  de  même  ses  loisirs,  en  attendant  Ulysse  et  ses  compagnons.  Quel  est  pourtant  ce 
métier  de  l’âge  héroïque  dont  nous  entretiennent  si  souvent  les  poètes?  Nous  le  connais- 
sons aujourd'hui,  suivant  M.  Eugène  Müntz,  par  un  dessin,  tracé  sur  un  vase  grec  trouvé 
à Chiusi,  et  exécuté  quatre  cents  ans  avant  Jésus-Christ1.  Ce  métier,  d’une  forme  très 
artistique,  se  compose  de  deux  montants  verticaux  et  d’une  barre  horizontale;  d’après  la 
représentation  qui  nous  en  est  restée,  les  lisses  sont  maintenues  par  de  petits  poids.  Le 
travail  commence  par  le  haut,  et  l’on  peut  voir  sur  le  tissu  un  personnage  ailé,  des  animaux 
et  des  griffons  qui,  par  leur  style,  trahissent  clairement  l’influence  de  l'Orient. 

Sous  le  beau  ciel  de  la  Grèce  et  de  l’Ionie,  les  artistes  se  sont  vite  mis  de  la  partie, 
quand  il  s’est  agi  de  fabriquer  les  outils  de  travail,  parure  et  ornement  du  gynécée.  La 
quenouille  et  les  fuseaux  ont  surtout  reçu  des  ornements  qui  leur  donnaient  plus  de  prix. 
Il  suffit,  pour  en  acquérir  la  preuve,  de  lire  les  vers  de  Théocrite  sur  la  quenouille  d’ivoire, 
qu’il  avait  envoyée  en  cadeau  à la  femme  du  médecin  Nicias,  son  ami.  C’est  un  petit 
poème  d’une  grâce  parfaite,  et  qu’une  femme  lira  toujours  avec  plaisir.  « O quenouille, 
amie  de  la  laine,  don  d’Athéné  aux  yeux  bleus,  les  bonnes  ménagères  se  plaisent  aux 


i.  Eugène  Muntz,  la  Tapisserie. 
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travaux  que  tu  accomplis.  Suis-moi  donc  dans  la  belle  ville  de  Nileus,  près  du  temple  de 
Cypris,  qu’ombragent  de  flexibles  et  verdoyants  roseaux.  Car  c’est  là  que  je  demande  à 
Jupiter  de  pousser  mon  navire  d’un  vent  favorable,  afin  que  j’aie  le  bonheur  de  voir  mon 
ami  Nicias  et  d'échanger  des  embrassades  avec  lui,  nourrisson  sacré  des  Muses  à la  voix 
séduisante.  Et  toi,  formée  d’un  ivoire  artistement  travaillé,  je  t’offrirai  en  don  à l’épouse 
de  Nicias.  Dans  ses  mains  tu  serviras  à préparer  la  matière  de  toutes  sortes  de  tissus 
propres  à vêtir  les  hommes,  de  toutes  sortes  de  transparentes  étoffes,  telles  qu'en  portent 
les  femmes.  Aussi  puissent,  dans  leurs  pâtu- 
rages, les  mères  des  agneaux  se  dépouiller,  deux 
fois  l’année,  de  leur  molle  toison  en  faveur  de 
la  belle  Theugénis  ! C'est  à ce  point  qu’elle  est 
laborieuse,  elle  aime  tout  ce  qui  plaît  aux 
femmes  d’un  noble  caractère.  Car  je  ne  voudrais 
pas  te  donner  à une  maison  indolente  et  pares- 
seuse, toi  née  dans  mon  pays,  puisque  ta  patrie 
est  la  ville  que  fonda  jadis  Archias  d’Ephyre, 
c’est  la  moelle  de  l’île  aux  trois  promontoires,  la  cité  des  héros  fumeux.  Tu  vas  donc 
habiter  dans  la  maison  d’un  homme  qui  sait  une  foule  de  savants  remèdes  pour  préserver 
les  mortels  de  funestes  maladies;  tu  vas  habiter  l'aimable  Milet,  dans  la  terre  d’Ionie, 
afin  que  Theugénis  se  distingue  entre  ses  compagnes  par  la  beauté  de  sa  quenouille,  et 
que  tu  rappelles  à son  esprit  le  souvenir  du  poète  son  hôte.  Oui,  l’on  se  dira  en  te  voyant  : 
le  présent  est  petit,  mais  la  gratitude  est  grande.  Tout  est  précieux  qui  vient  d’un  ami!  » 

On  pourrait  aussi  consulter  les  nombreux  vases  peints, 
les  bas-reliefs  et  les  sculptures  antiques  qui  montrent 
Hercule,  dompté  par  Omphale  et  filant  la  quenouille  de  la 
reine  de  Lydie.  Les  statuaires  ont  représenté  Hercule  en- 
veloppé dans  un  manteau  de  femme,  et  appuyant  la  que* 
nouille  à sa  ceinture,  tandis  qu’Omphale,  couverte  de  la 
peau  du  lion  de  Némée,  tient  en  main  la  massue  du  héros 
qu’elle  a réduit  en  esclavage.  Omphale  lui  a prêté  ses 
fuseaux,  mais  elle  n’a  point  près  d'elle  le  rouet  que  les 
musiciens  modernes  lui  ont  quelquefois  attribué1. 

Rome  hérite  des  traditions  grecques,  et  les  mœurs 
helléniques  se  transmettent  au  peuple  latin,  malgré  les 
différences  originelles.  Les  Romains  forment  cependant, 
au  début,  une  nation  agricole  et  militaire,  chez  laquelle  il  ne  faut  point  chercher  de  détails 
sur  la  vie  domestique.  La  poésie  archaïque  est  muette  sur  ce  point;  nous  rencontrerons 
plus  tard,  et  seulement  quand  la  civilisation  se  propage,  bien  après  les  guerres  puniques, 
l’idéal  de  la  matrone  romaine,  qui  a le  caractère  énergique  et  fier  de  Cornélie,  mère  des 
Gracques  ou  de  Lucrèce,  et  qui  veut  qu’on  fasse  son  éloge,  en  disant  d’elle  : 

Elle  resta  chez  elle  et  fila  de  la  laine. 

Il  est  bon  de  recourir  aux  poètes  élégiaques,  pour  avoir  sous  les  yeux  le  tableau  de  la 


Fibule  ou  épingle  antique,  trouvée  à Pompéi. 


1.  Victor  Hugo  parle  aussi,  dans  les  Contemplations,  du  rouet  d’Omphale  : 

Il  est  dans  l’atrium  le  beau  rouet  d’ivoire, 

La  roue  agile  est  blanche  et  la  quenouille  est  noire; 
La  quenouille  est  d’ébène  incrustée  de  lapis. 

Il  est  dans  l’atrium  sur  un  riche  tapis.. 
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vie  intime;  mais  les  poètes  latins,  lorsqu’ils  célèbrent  leurs  amours,  ne  pénètrent  guère  au 
fond  de  la  maison;  ils  aiment  des  courtisanes,  des  affranchies  venues  la  plupart  du  temps 
d'Orient,  et  qui  touchent  rarement  à la  navette  ou  au  fuseau.  Térence  a fait  le  portrait 
d’une  de  ces  courtisanes,  dans  l’Andrienne  : « Au  commencement,  dit-il,  elle  était  sage  et 
gagnait  petitement  sa  vie  à broder  et  à filer;  mais  dès  que  des  amants  se  furent  présentés, 
elle  ne  put  se  soutenir  dans  un  pas  si  glissant.  » On  rencontre  en  somme,  chez  les  poètes 
de  l’élégie,  un  très  petit  nombre  de  détails  sur  les  occupations  intimes  de  la  femme,  et  l’on 

retrouve  plutôt  ces  particularités  dans  les  vers  héroïques.  Virgile  et 
Ovide  nous  montrent, a l’exemple  d’Homère  ou  d’Euripide,  les  filles 
ou  les  femmes  de  rois,  qui  tissent  leur  péplum  elles-mêmes,  ou 
qui  dirigent  dans  leur  palais  une  troupe  laborieuse  de  servantes.  Ils 
nous  introduisent  ainsi,  bien  que  d’une  façon  indirecte,  dans  la 
partie  de  la  maison  réservée  aux  femmes;  ils  nous  font  entrer  dans 
l’atrium  comme  les  poètes  grecs  dans  le  gynécée. 

Ovide  excelle  à représenter  le  travail  à la  navette  sur  les  métiers; 
il  en  fait  une  éclatante  description,  en  racontant  la  lutte  de  Minerve 
et  d’Arachné  : « Aussitôt  prenant  place  l’une  vis-à-vis  de  l’autre, 
Minerve  et  Arachné  tendent  chacune  les  fils  légers  qui  forment  la 
chaîne  et  les  attachent  au  métier;  un  roseau  sépare  les  fils.  Au  milieu 
glisse  la  trame  qui,  conduite  par  la  navette  affilée,  se  déroule  sous 
leurs  doigts,  s’entrelace  à la  chaîne  et  s’unit  avec  elle  sous  les  coups 
du  peigne  aux  dents  aiguës.  L’une  et  l’autre  se  hâtent,  et  la  robe 
repliée  autour  de  leur  sein,  les  habiles  ouvrières  pressent  le  mou- 
vement rapide  de  leurs  mains;  le  désir  de  vaincre  les  rend  insensibles 
à la  fatigue...  » Catulle  et  Tibulle  décrivent,  avec  les  détails  les  plus 
précis,  la  manière  de  filer.  « C’est  à la  campagne,  dit  Tibulle  en 
nous  donnant  le  tableau  des  occupations  rurales,  qu’une  femme  se 
met  à l’œuvre  : voici  la  quenouille  et  ses  fuseaux,  et  sous  son  pouce 
elle  fait  tourner  le  fil  qu’elle  roule...  » Enfin,  Claudien,  dans  son 
poème,  1 ''Enlèvement  de  Proserpine,  nous  offre  la  description  de  sa 
broderie  à l’aiguille.  Martial  avait  dit  dans  une  épigramme,  en  mar- 
quant les  caprices  de  la  mode  : « L’aiguille  de  Babylone  a été  vaincue 
par  le  peigne  des  métiers  du  bord  du  Nil.  » Au  temps  de  Claudine, 
sous  le  règne  d’Arcadius  et  d’Honorius,  la  broderie  avait  pris  sa 
.Épingles  trouvées  à Pompci.  revanche.  Le  dernier  poète  du  paganisme  parle  en  ces  termes  des 

travaux  de  la  fille  de  Cérès  dans  sa  demeure,  avant  que  Pluton 
vienne  l’enlever  à sa  mère.  « Son  aiguille  traçait  sur  un  tissu  la  chaîne  des  éléments 
et  le  palais  paternel...  Mille  couleurs  varient  ce  tableau;  l’or  prête  ses  feux  aux  étoiles, 
l’azur  couvre  les  eaux,  la  perle  élève  les  rivages,  et  l’art  accumule  ces  fils  trompeurs  qui 
se  brisent  comme  les  flots.  On  croit  voir  l’algue  se  briser  sur  les  rochers,  et  l’on  entend 
le  sourd  murmure  des  eaux  qui  serpentent  sur  le  sable  qu’elles  désaltèrent.  L’aiguille 
décrit  cinq  zones.  Un  fil  de  pourpre  marque  celle  du  centre  qu’assiège  la  chaleur.  La 
trame  s’est  desséchée  sous  le  feu  d’un  soleil  toujours  brûlant.  Des  deux  côtés  s’oflrent 
deux  zones  hospitalières  oü  la  vie  se  développe  sous  un  climat  tempéré;  les  extrémités 
sont  engourdies  par  le  froid;  hérissées  de  glaces  indestructibles,  elles  attristent  la  toile 
de  leur  éternelle  froideur1.  » 


r.  L’Enlèvement  de  Proserpine,  I rr,  vers  244  et  suiv. 
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Épingles  trouvas  k Pompéi,  avec  une  peiote  tormée  par  une  tortue. 


importe  : le  travail  est  raffiné;  une  étoffe  aussi  ornée  devait  avoir  une  grande  beauté  et 
une  valeur  exceptionnelle,  et  nous  devons  nous  féliciter  d’en  avoir  une  aussi  vivante 
description. 

A ces  documents  littéraires,  il  faut  joindre  les  témoignages  artistiques;  étudions  les 
figures  des  monuments,  ressuscitons  la  vie  réelle  d’après  les  bas-reliefs,  les  sculptures  et 
les  fresques  de  Pompéi.  Une  frise  du  forum  de  Nerva  représente  les  diverses  opérations  du 
filage  et  du  tissage  : on  y voit  une  jeune  femme  tenant  la  quenouille  de  la  main  gauche, 
le  fil  tiré  et  pendant,  et  faisant  tourner  le  fuseau  avec  les  doigts  de  la  main  droite.  Dans 
une  autre  partie  de  la  frise,  la  même  femme,  qui  a terminé  son  premier  travail,  passe  de  la 
pièce  ou  l’on  file  à celle  ou  l’on  tisse,  en  emportant  un  plein  tablier  de  pelotons.  Une 
peinture  trouvée  à Pompéi  nous  montre  Léda  près  de  sa  corbeille  à ouvrage,  faite  d’osier 
tressé,  et  renfermant  les  pelotes  de  laine  et  les  bobines  à crochet  que  terminait  une  pointe 


Le  poète,  on  le  voit,  rend  avec  la  plus  grande  exactitude  le  procédé  employé  par  la 
brodeuse;  nul  doute  sur  la  fidélité  de  la  reproduction;  les  métaphores  sont  ingénieuses, 
et,  à chaque  vers,  on  sent  la  difficulté  vaincue.  On  remarque  en  même  temps  que  l’art  de 
la  broderie  à Rome  était  parvenu  à une  véritable  perfection;  le  canevas  est  mêlé  de  fils 
d’or;  c’est  la  broderie  qu’on  appelait  attalique,  parce  qu’elle  avait  été  inventée  à Pergame 
par  le  roi  Attale  ; en  outre,  des  perles  viennent  se  mêler  au  tissu  pour  simuler  les  rivages. 
Ouvrage  de  décadence,  dira- 1- on.  Comme  les  vers  de  Claudien,  ajouterai  - je.  Peu 
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en  forme  d’hameçon.  Le  panier  à ouvrage  est  souvent  figuré  dans  les  œuvres  de  l’art 
antique.  Il  était  considéré  comme  l’emblème  du  travail;  on  le  donnait  en  présent  à la 
jeune  fille  dont  il  devait  rester  le  compagnon  pendant  toute  sa  vie,  et  si  elle  était  mois- 
sonnée avant  l'âge,  on  le  représentait  sur  son  tombeau. 

En  résumé,  nous  avons  devant  nous  tout  l’attirail  de  travail  de  la  dame  romaine  : 
rien  n’y  manque.  Faut-il  citer  encore  quelques  autres  objets?  On  a trouvé,  dans  les 
fouilles  de  Pompéi,  cette  boîte  garnie  d’épingles  et  de  longues  aiguilles  ; ces  ciseaux  sont 
empruntés  à une  fresque  qui  représente  des  génies  occupés  à faire  des  guirlandes.  Ils  sont 


Ciseaux  trouvés  h Pompéi. 


formés  — tout  comme  ceux  des  Parques  — de  deux  lames  qui  partent  d’une  tige  recourbée 
comme  une  tige  de  pincettes.  Les  doigts  s’appuient  sur  la  tige  et  les  lames  font  leur 
office,  en  se  rapprochant  *.  Ajoutons  que  les  musées  d’Avignon  et  de  Besançon  conservent 
des  dés  romains,  et  qu’on  en  a trouvé  un  assez  grand  nombre  à Hcrculanum;  ils  ne 
diffèrent  guère  des  nôtres,  excepté  qu'ils  sont  ouverts  au  bout  comme  ceux  dont  se  servent 
chez  nous  les  tailleurs.  Notre  lectrice  ne  s’attendait  pas,  à coup  sûr,  à trouver  à Rome  des 
objets  aussi  variés;  mais  il  faut  se  rappeler  que  les  anciens  jouissaient  d’une  civilisation 
très  raffinée  et  très  florissante;  ils  aimaient  le  luxe  jusque  dans  ses  excès;  ils  recherchaient 
toutes  les  commodités  de  la  vie,  et  il  aurait  été  vraiment  regrettable  que  l’industrie  n’eût 
point  atteint  chez  eux  le  niveau  élevé  où  étaient  montées  les  autres  productions  et  les 
créations  de  l’esprit. 


(A  suivre.) 


Antony  Valadrègue. 


i.  Ces  ciseaux  sont  pareils  à ceux  usités  aujourd’hui  dans  certaines  industries,  et  qui  portent,  d’après  le  le  latin,  nom 
de  « Forces  » 


Épingle  antique,  trouvée  à Pompéi. 
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La  cuisine  au  moyen  âge.  Composition  et  dessin  de  M.  Charles  David 


DE  CUISINE 


LES  USTENSILES 


(suite 


RENAISSANCE 


EF.  MOYEN  AGE 


ans  l’ancienne  Scandinavie,  écrit  Augustin  Thierry, 
ceux  qui  se  réunissaient  aux  époques  solennelles  pour 
sacrifier  ensemble  terminaient  la  cérémonie  par  un 
festin  religieux.  Assis  autour  du  feu  et  de  la  chaudière 
de  sacrifice,  ils  buvaient  à la  ronde  et  vidaient  succes- 
sivement trois  cornes  remplies  de  bière,  l’une  pour  les 
dieux,  l’autre  pour  les  braves  du  vieux  temps,  la  troi- 
arents  et  les  amis  dont  les  tombes,  marquées  de  mon- 
se  voyaient  çà  et  là  dans  la  plaine.  » Ces  ghildes  nous 
int  de  dénart  de  la  société  du  moyen  âge  et,  en  même 


i.  Voy.  la  Revue  des  Arts  décoratifs,  3e  année,  p.  24+ 
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temps,  celui  de  ses  coutumes  de  table  et  de  son  mode  de  cuisine.  La  chaudière  germanique 
dressée  au  milieu  des  convives  gorgés  de  fortes  viandes  et  ivres  de  bière,  se  substituant  à 
la  cuisine  antique  si  complexe  et  si  raffinée,  cela  annonce  bien  la  fin  d’un  monde  et  le 
brutal  avènement  d’une  société  nouvelle,  ù peine  formée  et  encore  à l’état  d’enfance  : c’est 
le  campement  barbare  venant  s’établir  sur  les  ruines  d’une  civilisation  agonisante.  Cepen- 
dant le  passé  n’est  jamais  complètement  mort  ; les  ruines,  comme  les  végétaux,  ont  des 
rejetons  pleins  de  la  sève  d’hier,  de  ce  qu’il  y a encore  de  vital  dans  la  société  disparue, 
qui  trouvent  le  moyen  de  s’accommoder  au  milieu  présent  et  de  s’y  faire  leur  place. 
L'histoire  ne  présente  jamais  de  brusques  cessations  de  continuité.  Les  barbares,  avec  leur 
humeur  farouche,  leurs  passions  effrénées,  leur  horreur  de  toute  contrainte,  pourront 
tout  désorganiser  momentanément;  mais  la  logique  des  choses  les  entraînera  un  jour  à 
adorer  ce  qu’ils  avaient  brûlé.  Le  Burgonde  ira  saluer  à son  lever  les  descendants  des 


riches  Romains,  mêlé  aux 
clients  et  tâchant  d’imiter 
leurs  manières;  les  chefs 
visigoths  rêveront  de  res- 
taurer l’empire;  lesFranks 
eux-mêmes,  les  plus  bar- 
bares parmi  les  barbares, 
subiront  la  tradition  ro- 
maine, qu'ils  recevront  pat 
l’intermédiaire  de  l’Église. 
Les  temps  pourront  être 
bien  rudes  et  bien  sombres; 
les  esprits  d'élite  severront 
peut-être  forcés  de  deman- 
der au  calme  relatif  du 
cloître,  encore  tout  latin 
d’esprit,  un  asile  contre  les 


Petit  fourneau  ou  réchaud,  d'après  Viollet  le-Duc. 


tragédies  féroces  de  chaque 
jour;  mais  ils  y entretien- 
dront pieusement  le  sou- 
venir de  temps  meilleurs, 
dont  ils  sauront  bien  faire 
l’idéal  des  générations  de 
l’avenir. 

Au  point  de  vue  qui 
nous  occupe  ici,  l’exemple 
le  plus  curieux  et  le  plus 
caractéristique  d’influences 
antiques  persistant  au  sein 
de  la  barbarie  de  l’époque 
mérovingienne  nous  est 
fourni  par  ce  poète  Fortu- 
natus  que  nous  voyons  re- 
tiré à Poitiers,  après  avoir 


pris  les  Ordres  pour  pouvoir  se  consacrer  tout  entier  à Radegonde,  et  passant  les  heures 
douces  et  aimables  d’un  Latin  lettré  dans  le  monastère  de  cette  reine,  de  cette  épouse  de 
Chlother  qui  avait  fui,  elle  aussi,  un  monde  trop  violent  et  trop  brutal  pour  ce  qu’il  y avait 
dans  sa  nature  d’aimant  et  de  délicat.  Vie  bien  curieuse  que  celle  de  ce  poète  et  de  cette  sainte  ! 
existence  à laquelle  nous  ne  pourrions  pas  croire  si  celui  qui  l’a  menée  ne  l’avait  chantée 
et  ne  nous  l’avait  conservée  dans  ses  vers.  Citons  seulement  les  titres  de  quelques  pièces 
qui  montreront  que,  dans  le  couvent,  on  avait  conservé  les  traditions  de  la  cuisine  délicate 
des  Romains;  ce  sont  des  vers  adressés  à la  supérieure  pour  la  remercier  d'un  envoi  de 
différents  mets ; un  autre  morceau  sur  le  môme  sujet ; des  vers  adressés  à Radegonde  pour 
l'inviter  à boire  du  vin;  des  vers  sur  un  repas  fait  au  monastère,  etc.  Il  s’agit  dans  ces 
poésies  d’une  chère  d’une  sensualité  et  d’un  luxe  tout  païens,  accompagnée  de  fleurs  accro- 
chées aux  murs,  de  lit  de  pétales  de  roses  en  guise  de  nappe,  de  vin  servi  dans  de  belles 
coupes,  de  légumes  arrosés  de  miel  et  de  viandes  savamment  apprêtées.  Je  suis  forcé  de 
reconnaître  que  je  me  trouve  ici  en  présence  d’une  exception  et  que  bien  peu  de  contem- 
porains de  bortunatus  mangeaient  aussi  bien  que  lui.  La  cuisine  mérovingienne  est  en 
général  plus  brutalement  simple.  Comme  ustensiles,  on  peut  la  ramener  à la  marmite  et 
aux  broches.  Le  plus  souvent,  les  aliments  sont  préparés  en  plein  air,  toujours  dans  un 
endroit  séparé  de  l’habitation,  à l'aide  de  glandes  cheminées  bâties  en  briques  et  en  terre. 
Une  scène  de  la  tapisserie  de  Bayeux  offre  un  exemple  intéressant  d’une  cuisine  faite  en 
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plein  air  dans  un  camp.  Les  barbares,  qui  ne  rêvaient  que  chasses  quand  les  combats 
n’étaient  pas  là  pour  les  distraire,  devaient  vivre  en  chasseurs,  c’est-à-dire  du  produit  de 
ces  chasses.  Cependant  nous  voyons  les  quelques  rares  survivants  de  la  cuisine  romaine, 
que  nous  rencontrons  çà  et  là,  tâcher  d’imposer  à la  gourmandise  de  leurs  maîtres  des  mets 
moins  forts  et  moins  excitants.  Le  cuisinier  Léon,  venu  pour  tirer  adroitement  d’esclavage 
Attale,  neveu  de  l’évêque  de  Langres,  répond  au  barbare  qui  lui  commande  de  faire  un 
dîner  comme  on  n'en  peut  pas  trouver  de  meilleur  dans  la  maison  du  roi  : « Que  mon 
maître  donne  l’ordre  de  me  fournir  un  bon  nombre  de  volailles,  et  j’exécuterai  ce  qu’il  me 
commande.  » Pour  les  hommes  d’Éulise 

O 

aspirant  à la  perfection,  une  nourriture 
légère  était  obligatoire  : Hilperik  dit  à 
Grégoire  de  Tours  : « Voici  un  potage 
que  j’ai  fait  préparer  à ton  intention  ; 
l’on  n’y  a mis  autre  chose  que  de  la  vo- 
laille et  quelque  peu  de  pois  chiches.  » 

Mais  il  est  temps  de  quitter  cette 
période  peu  favorable  aux  ustensiles  de 
cuisine  et  de  franchir  rapidement  plu- 
sieurs siècles.  « Avant  le  xuc  siècle, 
écrit  Viollet-le-Duc,  on  ne  mangeait 
que  des  viandes  rôties  et  des  légumes 
bouillis.  L’art  des  ragoûts  était  à peu 
près  ignoré.  Ce  qu’il  fallait  donc  dans 
une  cuisine,  c’étaient  de  grands  feux 
clairs,  de  larges  foyers  propres  à placer 
de  nombreuses  et  longues  broches,  à 
suspendre  de  vastes  marmites.  » Et  en 
effet  les  cuisines  du  moyen  âge  répon- 
dent admirablement  à ces  données  pre- 
mières. Leur  point  de  départ  architec- 
tural est  une  sorte  d’immense  cloche  en 
terre,  ayant  un  trou  dans  le  haut  pour 
permettre  à la  fumée  de  s’échapper.  Ce  mode  de  construction  on  ne  peut  plus  primitif  et 
qui  fait  songer  aux  huttes,  à sommet  percé,  des  sauvages,  se  développa  avec  le  temps,  se 
perfectionna;  mais  ces  améliorations  découlèrent  toujours  du  même  principe.  Les  foyers, 
de  plus  en  plus  nombreux,  furent  disposés  en  cheminées,  tout  autour  de  la  cloche,  à l'inté- 
rieur. On  les  munit  chacune  d’un  trou  à fumée  particulier,  sans  toutefois  renoncer  au  tour 
central.  Le  besoin  d’augmenter  le  tirage  fit  même  donner  plusieurs  tuyaux  à chaque  che- 
minée. On  ne  tarda  pas  aussi  à diviser  la  bâtisse  en  plusieurs  étages  et  à ménager  sous  le 
dôme  des  chambres  traversées  par  la  fumée,  utilisées  pour  la  conserve  des  viandes.  Quant 
au  fourneau  que  nous  avons  vu  employé  dans  l’antiquité,  et  dont  les  fouilles  de  Pompéi 
nous  ont  fait  passer  un  exemple  sous  les  yeux,  on  le  retrouve  au  moyen  âge  ; mais,  en 
somme,  il  ne  joue  plus  qu’un  rôle  secondaire  et  les  combinaisons  ingénieuses  de  chauf- 
fage offertes  par  les  landiers  lui  font  du  tort. 

Examinons  donc  en  détail  un  de  ces  landiers  si  curieux  d’aspect.  Prenons-en  un  du 
musée  de  Cluny  : il  sera  toujours  facile  aux  Parisiens  d’aller  lui  faire  une  petite  visite. 
C’est  un  puissant  chenet  de  fer  couché  sur  des  pieds  recourbés.  Les  énormes  bûches,  faites 
de  troncs  d’arbres  entiers,  que  brûlaient  nos  pères,  s’appuyaient,  de  chaque  côté  de  la  che- 


Landicrs  (Musée  de  Cluny,  n»s  6133-6731). 
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minée,  sur  les  tiges  horizontales  de  ces  chenets.  Devant,  il  se  relève  verticalement  en  une 
forte  tige,  munie  vers  le  milieu  de  crochets  pour  soutenir  les  broches,  et  dont  le  sommet 
se  divise  en  quatre  bras  reliés  par  un  arc  de  cercle,  formant  une  sorte  de  cage  dans  laquelle 
vient  se  placer  un  réchaud  demi-sphérique  et  à jours,  en  fer  battu.  Ce  réchaud  est  destiné 
à contenir  de  la  braise  et  à soutenir  des  plats  dont  la  cuisson  exige  des  soins  particuliers. 
Immédiatement  au-dessous  du  réchaud,  un  crochet  ouvragé  permet  de  suspendre,  à côté 
d’une  paire  de  pincettes,  une  cuillère  pouf  les  jus  et  une  fourchette  pour  remuer  les 
viandes.  Les  landiers  étaient  naturellement  plus  ou  moins  compliqués  selon  l’importance 
de  la  cuisine  ou  ils  se  trouvaient.  C’est  ainsi  que  leurs  réchauds  peuvent  être  portés  de 


Usage  des  landiers  (d’après  Viollet-le-Duc). 


deux  à quatre  et  même  plus.  Ordinairement,  de  gros  anneaux  de  1er  aident  à mouvoir  ces 
lourdes  masses.  Le  décor  est  aussi  en  rapport  avec  la  qualité  ou  la  richesse  du  possesseur. 
Les  armes  de  la  famille  y ont  leur  place  indiquée.  Puis  ce  sont  des  arabesques,  des  repré- 
sentants de  la  flore  et  de  la  faune  gothique,  des  animaux  fabuleux,  des  masques  humains  : 
toute  cette  suite  ornementale  si  naïve,  mais  si  expressive,  de  l’art  du  moyen  âge. 

Entre  les  deux  chenets,  au-dessus  du  foyer,  pend  la  crémaillère.  Le  rôle  poétique  que 
les  anciens  faisaient  jouer  à ce  foyer,  c’est  elle  qui  en  hérite  au  moyen  âge.  Elle  devient  le 
centre  naturel  de  la  famille;  elle  symbolise  la  prise  de  possession,  le  droit  de  propriété  de 
l’habitation.  Pendre  la  crémaillère  est  synonyme  de  s’installer  dans  un  nouveau  logement, 
et,  quoique  nous  ne  nous  servions  plus  guère  de  cet  ustensile  dans  les  grandes  villes,  le 
terme  est  toujours  employé  comme  métaphore;  je  suis  certain  qu’il  est  peu  de  mes  lecteurs 
qui  n’aient  pas  été  invités  quelquefois  à pendre  la  crémaillère.  Sans  sortir  du  musée  de 
Cluny,  nous  pouvons  étudier  de  fort  belles  et  fort  intéressantes  crémaillères. 

Comme  les  landiers,  ces  ustensiles  peuvent  être  plus  ou  moins  compliqués,  plus  ou 
moins  richement  décorés;  mais  toujours  — et  ceci  est  le  plus  bel  éloge  que  nous  puissions 
décerner  aux  artisans  qui  les  ont  fabriqués  — l’ornementation  est  commandée  par  la 
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disposition,  la  forme  generale  de  l’objet,  et  ne  semble  en  être  que  l’épanouissement 
artistique  naturel.  Le  sommet  de  la  lame  dentelée  se  termine  en  flamme,  en  trèfle,  en  fleur 
de  lis,  en  écusson,  en  fer  de  lance;  la  rondelle  du  boulon  forme  un  chou  gothique;  la 
longue  poignée  du  goujon  qui  fait  cran  de  sûreté  s’avance  avec  une  allure  fantastique  de 
gargouille.  Comme  il  faut  quelquefois  suspendre  plusieurs  engins  de  cuisine  à la  crémail- 
lère, on  a,  pouvant  s’attacher  à son  crochet,  une  sorte  de  croix  de  fer,  ou  bien  de  T ren- 
versé, au  bras  horizontal  duquel  on  suspend  lesdits  engins. 

Landiers  et  crémaillères  ont  été  employés  pendant  tout  le  moyen  ,àge  et  la  Renais- 


Crémaillère  du  xv«  siècle.  — Musée  de  Cluny 
(n°  6180  du  catalogue). 


Crémaillère  du  xv«  siècle.  — Musée  de  Cluny 
(n°  6181  du  catalogue). 


sance.  La  seule  différence  entre  ces  objets,  aux  diverses  époques  que  nous  étudions,  con- 
siste dans  le  degré  de  perfectionnement  et  le  caractère  du  décor,  qui  se  ressent  tout  natu- 
rellement de  la  période  artistique  qui  le  voit  naître. 

Et  maintenant,  comme  il  n’est  pas  de  feu  qui  ne  nous  joue  le  mauvais  tour  de  s’éteindre, 
nous  allons  souffler  celui  que  nous  venons  d’allumer,  ou,  plutôt,  le  faire  souffler  par 
quelqu’un  du  temps;  car  le  moyen  âge  et  la  Renaissance  ont  toujours  connu  et  se  sont 
toujours  servis  des  soufflets.  Cet  instrument  commode,  que  nous  avons  vu  employé  dès 
l’antiquité  la  plus  reculée,  n’a  jamais  dû  être  abandonné,  et  les  barbares  l’ont  pris  immé- 
diatement des  derniers  représentants  de  la  civilisation  romaine.  Quand  je  parle  de  soufflet 
à propos  des  époques  qui  nous  occupent,  je  commets  une  erreur,  non  de  chose,  mais  de 
nom.  On  ne  disait  pas  alors  un  souffet;  on  prononçait  un  buffet.  Et  l’on  prononçait  ainsi 
d’une  façon  fort  expressive.  Buffet  doit  venir  d’un  radical  qui  se  retrouve  dans  bouffer  : 
enfler  les  joues.  Buffare  signifie  souffler  en  italien;  en  espagnol,  bufar.  D’après  Diez  et 
Littré,  il  faut  rattacher  ce  mode  de  parler  à « une  onomatopée  exprimant  le  bruit  que  fait 
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la  bouche  en  soufflant  ».  Le  mot  buffet  signifiait  aussi  soufflet  donné  sur  la  joue,  ce  qui  le 
ramenait  presque  directement  à son  origine.  « Si  je  di  à un  vilain  : « Je  te  donrai  un 
buffet,  il  s’ira  clamer  de  moi...  »;  ainsi  commence  une  plaisanterie  du  xni'  siècle.  Soufflet 
ou  buffet,  l’instrument  ne  diffère  en  aucun  point  important  de  ceux  dont  nous  nous  ser- 
vons encore  à l’heure  actuelle;  pas  plus  celui  que  nous  montre  un  chapiteau  du  début  du 
xne  siècle  de  l’église  abbatiale  de  Vézelay,  que  ceux  des  xin',  xive  et  xve  siècles  reproduits 
sur  les  miniatures  ou  parvenus  en  personne  jusqu’à  nous,  que  ceux  du  xvie  siècle,  dont 
on  a pu  voir  des  spécimens,  envoyés  par  le  South  Kensington,  à Y Exposition  de  l'Union 
centrale  des  Arts  décoratifs . Pour  le  décor,  l’instrument,  étant  extrêmement  simple  de 


i.  Soufflet  dessiné  par  Viollct-le-Duc.  — 2.  Soufflet  d’après  un  manuscrit  du  xvc  siècle 
— 3.  Soufflet  du  musée  de  Cluny. 


forme  ne  l'impose  que  bien  peu  à l’artiste  qui  est  à même  ici  de  donner  libre  cours  à son 
imagination.  Le  moyen  âge  et  la  Renaissance  y apportent  donc  chacun  leur  esthétique, 
ainsi  que  le  genre  de  composition  et  la  manière  qu’elle  comporte.  En  dire  plus,  ce  ne 
serait  plus  vouloir  donner  la  description  d’un  soufflet,  mais  définir  tout  un  art,  ce  qui 
n’entre  pas  dans  nos  attributions.  Hâtons-nous  donc  de  retourner  à la  cuisine,  où  les 
pelles  et  les  pincettes,  compagnes  ordinaires  des  soufflets,  attendent  avec  impatience  que 
nous  leur  fassions  la  part  qui  leur  est  légitimement  due,  en  nous  occupant  d’elles. 

Les  voilà,  soit  appuyées  aux  hauts  murs  de  la  cheminée,  soit  accrochées  aux  landiers, 
en  compagnie  des  longues  et  fortes  tenailles  à remuer  les  énormes  bûches  à peine  dégros- 
sies, entassées  dans  une  flambée  monstre.  Il  fallait  des  ustensiles  à la  fois  grands  et  forts 
pour  venir  à bout  de  pareilles  masses.  Aussi  les  tenailles,  les  pelles  et  les  pincettes  du 
moyen  âge  et  de  la  Renaissance  atteignent-elles  des  proportions  vraiment  humiliantes 
pour  leurs  descendantes  de  l'heure  actuelle.  A côté,  ces  dernières  paraissent  bonnes  à 
tisonner,  voilà  tout!  Il  faut  qu'elles  saluent,  comme  nous,  avec  la  plus  profonde  humilité, 
l’armure  de  l’aïeul.  Ces  choses-là  ne  sont  plus  à notre  taille.  Il  nous  est  plus  facile  d’ad- 
mirer de  pareilles  pièces  que  de  les  remuer  commodément  : contentons-nous  donc  de  les 
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admirer.  Excepté  pour  les  tenail- 
les à feu,  dont  le  besoin  ne  se 
fait  plus  sentir  chez  nous,  vu  les 
modestes  proportions  de  nos  ma- 
tières combustibles,  elles  diffè- 
rent peu,  comme  forme  gé- 
nérale, de  leurs  rejetons 
dégénérés.  Seulement,  leur 
décorest quelquefois  extrê- 
mement curieux  et 
rappelle  celui  des 
landiersetde  la  cré- 
maillère. Viollet-le- 
Duc  a reproduit 
dans  son  Diction- 
naire du  Mobilier , 
une  tenaille,  une 
pelle  et  une  pincette 
du  xiv'  siècle.  « La 
longueur  de  la  te- 
naille est  de  i'“,ro.  Les 
deux  manches  étaient  gar- 
nis d’un  cordonnet  de 
grosse  laine  sur  une  peau,  y 

V* 

afin  de  donner  une  bonne  v_ 
prise  aux  mains,  et  de  ne  pas 
communiquer  la  chaleur.  La 
pelle  a son  manche  rivé  sur  le 
sabot  inférieur;  elle  porte  i"‘,25 
de  longueur.  Quant  à la  pincette, 
faite  pour  ramasser  la  braise  ou 
les  menus  tisons,  elle  n’a  que 
80  centimètres  de  longueur  et  est 
munie  d’un  anneau  pour  la  suspendre. 
Elle  est  finement  forgée  et  très  souple  ». 
Les  pincettes  des  Parisiens  et  des  Lyon- 
nais paraissent  avoir  joui  d’une  certaine 
réputation  au  xvie  siècle,  si  nous  en 
croyons  d’Aubigné  : « Une  tenaille  ou 
pincette  bien  acérée,  faite  presque  comme 
celles  que  les  Parisiens  ou  Lionnois 
sont  curieux  d’avoir  en  leur  foier.  » Le 
musée  de  Cluny  possède  une  intéressante 
pincette  en  fer,  avec  ornements  ciselés  et 
découpés  à jour,  remontant  au  xve  siècle, 
et  une  non  moins  intéressante  pelle  à feu 
en  fer  forgé  et  travaillé  à jour,  avec  tige 
surmontée  d’une  pomme  de  fer  tordu,  du 


xvu  siècle.  Le  même  musée  a une 
série  assez  importante  de  plaques 
de  cheminées  aux  armes  d’Am- 
boise,  aux  armes  de  Coucy,  et 
dans  le  style  Henri  II,  etc. 

Alexis  Monteil,  dans 
ses  remarquables  études 
sur  l’industrie  française, 
fait  donner,  par  un  des 
personnages  fictifs 
qu’il  se  plaît  à 
mettre  en  scène 
pour  rendre  plus 
vivant,  en  l’incar- 
nant, tel  ou  tel  côté 
d’une  époque,  la 
description  sui- 
vante d’une  batte- 
rie de  cuisine  au 
xvi'  siècle  : « Je 
classai  les  divers  usten- 
siles de  cuisine  en  us- 
tensiles de  fer,  tels  que 
les  éventoirs  à tube,  les 
éolipyles  ou  machines  à va- 
peur pour  enflammer  le  feu; 
tels  que  les  horloges  ou  ma- 
chines à rouages  pour  tourner  la 
broche  ou  les  broches;  tels  que 
les  poêles,  les  marmites  à trois,  à 
quatre  pieds,  les  porte-plats;  — 
en  ustensiles  de  cuivre,  tels  que 
les  poêlons,  les  chapelles  ou  fon- 
taines, les  poissonnières,  les  chapon- 
nières,  les  tourtières;  — en  usten- 
siles d’étain,  tels  que  les  aiguières, 
les  bassins,  les  soupières,  la  vais- 
selle. » L’inventaire  de  la  duchesse 
de  Valentinois,  Charlotte  d’Albret 
( 1 5 14) , nous  fait  passer  sous  les 
yeux  un  certain  nombre  de  ces  usten- 
siles de  cuisine. 

Article  102.  — En  la  cuysine 
de  madicte  damoyselle  a esté  trouvé 
deux  douzaines  de  platz  armoyez  aux 
Souffla  xvi«  s.  armes  de  feue  madicte  dame,  poysans 

so„th  Keosington  quatre-vingt-deux  mars  quatre  gros. 
Muséum  io3.  — Plus  deux  douzaines 
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d’escuelles  armoyées  des  armes  de  feue  madicte  dame,  poysans  quarante-cinq  mars  sept 
onces. 

104.  — Une  chauffereste  à crénaulx  et  ung  pillier  à chapiteau,  poysant  sept  mars 
quatre  onces  et  demye. 

105.  — Ung  poisson  armoyé  des  armes  de  madicte  feue  dame,  poysant  deux  mars 
une  once  six  gros... 

641.  — Premièrement,  deux  rotissouers. 

642.  — Deux  rotissouers  en  façon  de  chapelle. 

643.  — Sept  broches  de  fer. 

644.  — Deux  landiers. 


645.  — Trois  poisles  sans  queue  et  ung  bassin. 

646.  — Quatre  poisles  à queue,  les  deux  de  cuyvre  et  les  autres  de  fer. 

647.  — Deux  chauldières  de  cuyvre,  l’une  tenant  une  bannée  et  l’autre  demve. 

648.  — Deux  potz  de  fer,  l’un  grand  et  l’autre  moyen. 

649.  — Ung  mortier  et  ung  pillon  de  fer  à baptre  espèces. 

650.  — Une  pâlie  et  deux  grilles  de  fer. 

65 1.  — Deux  mortiers  de  pierre,  l’un  double  et  l’autre  sanglé. 

652.  — Deux  escuelles  d’estain,  ung  plat  et  une  pinte  aussi  d’estain. 

653.  — Deux  cuilliers  de  fer. 

654.  — Un  grand  cuillier  percé. 

655.  — Un  fricquet  (écumoire  pour  retourner  le  poisson). 

Puis,  ce  sont  : « une  poêle  d’airain  avec  trépied...  ung  long  tourtouer  à faire  tourtées... 
ung  tinard  de  cuyvre  bandé  de  fer  à dorer  escuelles  ». 

Le  xv'  siècle  ne  laissait  d’ailleurs  rien  à désirer  au  xvic  sous  ce  rapport;  la  descrip- 


Pelles,  pincettes  et  couronne  d’office  (Musée  de  Cluny,  nos  6184,  6183  et  10335). 
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tion  du  repas  ordonné  en  1455  par  Taillevent,  cuisinier  de  Charles  VII,  pour  le  comte 
d’Anjou,  beau-frère  du  roi,  le  prouve  surabondamment.  Le  premier  service  comprenait  un 
civet  de  lièvre,  un  quartier  de  cerf,  un  poulet  farci,  une  demi-longe  de  veau  ; des  pâtés 
contenant  un  chevreuil  entier,  un  oison,  trois  chapons,  six  poulets,  six  pigeons,  un 
lapereau  et  une  longe  de  veau  hachée;  deux  livres  de  graisse  et  vingt-six  jaunes  d’œufs 
durs  couverts  de  safran  et  lardés  de  clous  de  girofle.  Les  autres  services  offraient  : un 
chevreuil,  un  cochon,  un  esturgeon,  deux  hérons,  un  hérisson,  deux  oisons,  douze 


Bouilloire  (xv®  siècle). 


Chaudron  (xv*  siècle). 


Marmite  (xtvc  siècle). 


poulets,  etc.,  etc.  ; un  sanglier  fait  de  crème  frite,  des  darioles,  des  étoiles,  des  crèmes, 
des  gelées,  des  fromages,  des  fruits  frais  et  confits,  des  confitures  qu'on  nommait  épices, 
des  pâtes  sucrées,  etc.,  etc. 

Olivier  de  La  Marche,  dans  son  Estât  de  la  maison  du  duc  Charles  de  Bourgogne,  dit 
le  Hardi,  nous  fait  faire  une  visite  aux  cuisines  somptueuses  de  ce  prince  : « Le  duc  a 

trois  queux  pour  sa  bouche,  chascun  compté  par  quatre  mois; 
et  doit  le  queux  en  sa  cuisine  commander,  ordonner,  et 
estre  obey,  et  doit  avoir  une  chaiere  entre  le  buffet  et  la  che- 
minée, pour  seoir  et  soy  reposer  si  besoing  est;  et  doit  estre 
assise  icelle  chaiere  en  tel  lieu  qu’il 
puist  veoir  et  congnoistre  tout  ce 
que  l’on  faict  en  ladite  cuisine,  et 
doit  avoir  en  sa  main  une  grande 
louche  de  bois,  qui  luy  sert  à deux 
fins  : l’une  pour  essayer  potaige  et 
brouet,  et  l’autre  pour  chasser  les 
enfans  hors  de  la  cuisine,  pour  faire 

leur  devoir  et  ferir  si  besoing  est...  Le  duc  a en  sa  cuisine  vingt-cinq  hommes,  chascun 
servant  en  son  mestier  et  son  office,  et  aussi  plusieurs  enfans  de  cuisine,  qui  sont  sans 
gages,  qui  y sont  mis  pour  apprendre  le  mestier.  Le  hasteur  tient  le  compte  du  rost  avec 
son  ayde  : le  potagier  rend  compte  des  potages  et  son  ayde,  et  livre  le  potagier  toutes  les 
potageries  comme  febvres,  pois,  obleds  et  laicts,  à faire  fourmenter  le  persin,  et  aussi  le  sel 
qui  se  despense  en  la  cuisine...  Les  enfans  de  cuisine  ordinaires  plument  et  nettoyent  les 
poissons,  et  les  livrent  à ceux  qui  doivent  appointer.  Les  souffleurs  font  bouillir  la 
chaudière,  et  rendent  compte.  Les  portiers  gardent  la  porte,  et  doivent  prendre  garde, 
quand  on  va  aux  champs,  aux  chariots  qui  portent  les  vaisseaux  de  la  cuisine,  comme 
chaudières,  poelles,  grils,  hastiers  et  autres  choses.  Les  happe-lapins,  et  les  enfans 


Marmite  Musée  de  Cluny,  n°  6243). 


Marmite  à deux  tubulures. 
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nourris  sans  gaige  en  la  cuisine,  doivent  tourner  rosts,  et  faire  tous  les  autres  services 
menus  qui  appartiennent  en  ladicte  cuisine  ».  11  y aurait  encore  beaucoup  à dire  sur  cette 
cour  ou  la  cuisine  a joué  un  si  grand  rôle;  mais  nous  risquerions  de  ne  jamais  en  finir. 
Nous  avons  vu  sa  cuisine,  c’est  l’important. 

Nous  ne  parlerons  pas  plus  de  la  maison  de  Bourgogne,  si  renommée  au  xv'  siècle  pour 
ses  festins,  et  d’une  des  fêtes  de  laquelle  Taine  a pu  dire  que  c’était  « une  noce  de  Gamache 
ordonnée  par  Gargantua  » ; ni  des  kermesses  dans  lesquelles  se  ruaient  les  Flandres;  ni 
des  plantureux  repas  qui  abondent  dans  les  romans  de  Walter  Scott;  ni  des  orgies  alle- 
mandes, etc.  : il  y aurait  de  quoi  emplir  un  livre  tout  entier.  Contentons-nous  de  citer, 
d’après  Eustache  Deschamps,  la  liste  des  ustensiles  de  cuisine  indispensables  dans  un 
ménage  de  nobles  : 

« ....  Et  pour  les  cuisines 
« Fault  poz,  paelles,  chauderons, 

« Cramaulx  (crémaillères)  rostiers,  sausserons, 

« Broches  de  fer,  hastes  de  fust  (broches  de  bois), 

« Croches  harres  (fourgons),  car  ce  ne  fust, 

« S’en  s’ardist  la  main  à saichier. 

« Lardouere  fault  et  cheminons  (chenets). 

« Pétail  (pilon),  mortier,  aulx  et  oignons; 

« Estamine,  poelle  trouuée  (passoire. 

« Pour  plus  tost  faire  la  porée  (purée), 

« Cuilliers  grandes,  cuilliers  petites, 

« Crétine  (lard)  pour  les  leschefrites.  » 

L’auteur  du  Ménagier  nous  décrit  ainsi  la  batterie  de  cuisine  nécessitée  par  une  fête 
bourgeoise  : « Deux  grans  pos  de  cuivre  pour  vingt  escuelles,  deux  chaudières,  quatre  cou- 
loueres,  un  mortier  et  une  pesteil  (pilon),  six  grosses  nappes  pour  cuisine,  trois  grans  pos 
de  terre  à vin,  un  grant  pot  de  terre  pour  potage,  quatre  jattes  et  quatre  cuillers  de  bois, 
une  poelle  de  fer,  quatre  grans  paelles  à ance,  deux  trépiers  et  une  cueiller  de  fer.  Et 
aussi...  de  la  vaisselle  d’estain  : c’est  assavoir  dix  douzaines  d’escuelles,  six  douzaines  de 
petits  plas,  deux  douzaines  et  demie  de  grans  plas,  huit  quartes,  deux  douzaines  de  pintes, 
deux  pos  à aumosne.  » 

Nous  ne  nous  étendrons  pas  beaucoup  sur  le  bassin  à laver  et  l’aiguière,  ces  deux 
ustensiles  appartenant  plutôt  à la  table  qu’à  la  cuisine  proprement  dite,  malgré  l’eau  tiède 
et  parfumée  qu’ils  contiennent  et  qui  a dû  être  préparée  à l’office.  Cependant,  comme 
dans  les  inventaires  des  bassins  sont  indiqués  « pour  chauffouère  » et,  grâce  à un  double 
fond  rempli  de  cendre  tiède,  jouent  donc  le  rôle  de  réchaud,  nous  n’avons  pas  pu  les  passer 
complètement  sous  silence. 

Les  assiettes  dépendent  aussi  de  la  salle  à manger,  cependant  nous  devons  nous  y 
arrêter  aussi  un  instant.  D’abord,  leur  point  de  départ  a une  origine  essentiellement  culi- 
naire. Jusque  vers  le  xne  siècle,  les  viandes,  tirées  des  broches  immédiatement  au  moment 
de  les  servir  (nos  pères  aimaient  avec  raison  à manger  chaud),  étaient  placées  soit  sur  des 
plats,  soit  sur  des  tranches  de  pain  qui  servaient  d’assiettes  et  que  l’on  changeait  à chaque 
service.  Lorsque  le  mets  était  accompagné  d’une  sauce  quelconque,  les  convives  les  trans- 
portaient directement  du  plat  à leur  bouche.  Quand  l’assiette  fut  mise  en  usage,  elle  se 
ressentit  bien  longtemps  des  habitudes  créées  parla  manière  d’être  de  ses  prédécesseurs  les 
plats.  C'est  ainsi  qu'elle  servit  pour  deux  convives,  ce  qui  devait  créer  quelquefois  d’amu- 
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santés  disputes  et  toujours  une  douce  intimité  dont  nous  ne  comprendrions  plus  guère 
aujourd’hui  le  charme.  Nos  ancêtres,  après  avoir  été  à pain  et  à pot,  ne  redoutaient  pas 
d’êtr e à pot  et  à écuellc.  Les  écuelles,  sortes  de  plats  profonds  et  munis  d’oreilles,  devaient 
aller  au  feu  et  dépendent,  par  conséquent,  de  la  cuisine.  La  tradition  de  cet  ustensile  se 
trouve  dans  la  gamelle  de  nos  troupiers.  Seulement,  à l’heure  qu’il  est,  chaque  homme  a sa 
gamelle.  C’est  peut-être  un  progrès,  mais,  croyez-moi,  l’ancienne  méthode  avait  du  bon. 
Voyez  plutôt  ce  qui  est  écrit  dans  le  roman  de  Perceforêt  : « Il  y eust  jusques  à huyt  cents 
chevaliers  séans  à table,  et  si  n’y  eust  celuy  qui  n’eust  une  dame  ou  une  pucelle  à son  costé 
ou  à son  écuelle.  » Il  faut  ajouter  que  les  personnes  qui  mangeaient  à la  même  écuellc 
n’avaient  aussi  qu’une  même  coupe  pour  boire,  et  que  tout  amphitryon  un  peu  galant  se 
piquait  de  placer  ses  convives  par  couples  assortis.  Plats,  écuelles,  assiettes  étaient  ou  en 
bois,  ou  en  terre,  ou  en  étain,  ou  en  argent,  chez  les  riches.  Il  y en  a d’assez  joliment 


Cuillers. 


Fourchettes. 


D’après  les  types  originaux  qui  sont  au  Musée  de  Cluny. 
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décorés  et  de  formes  agréables.  Les  assiettes  reposaient  quelquefois  sur  des  supports  nom- 
més doublures.  C’étaient  des  espèces  de  couronnes  de  métal  élevées  sur  trois  petits  pieds  et 
munies  de  poignées.  Ces  couronnes  avaient  pour  mission  d’éloigner  l’assiette,  souvent  très 
chaude,  de  la  table  qu’elle  aurait  pu  abîmer.  Grâce  aux  poignées,  elles  donnaient  aussi  une 
prise  qui  empêchait  les  invités  ou  les  gens  de  service  de  se  brûler  les  doigts  : précaution 
d’autant  plus  utile  qu’il  s’agissait  fréquemment  de  vaisselle  de  métal,  et  que  le  métal,  on  le 
sait,  est  aussi  bon  conducteur  de  la  chaleur  que  de  l’électricité. 

Ce  n’est  jamais  l’ingéniosité  qui  a fait  défaut  au  moyen  âge.  Deux  grils  tournants  du 
Musée  de  Cluny  nous  prouvent  que  le  xve  siècle  avait  plus  perfectionné  que  nous  cet 
ustensile  de  cuisine.  Le  corps  du  gril,  ouvragé  à jour,  est  de  forme  circulaire.  Un  pivot, 
fixé  sur  le  manche  qui  est  muni  de  trois  pieds,  traverse  ce  corps  au  centre  et  le  rend  mo- 
bile. On  peut  donc  lui  imprimer  facilement  un  mouvement  de  rotation  qui  permet  une 
cuisson  égale  pour  les  viandes. 

Les  trépieds  pour  soutenir  les  plats  au-dessus  du  feu  sont  d’une  variété  de  formes 
infinie  et  se  prêtent  à toutes  les  combinaisons  culinaires  imaginables. 

Les  mortiers,  d’un  emploi  fréquent,  doivent  à leurs  décors  d’être  souvent  fort  intéres- 
sants. On  en  trouve  dans  un  certain  nombre  de  collections. 
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Le  Musée  de  Cluny  possède  une  marmite  en  bronze  du  moyen  âge  affectant  la  forme 
antique  et  un  petit  vase  en  bronze,  du  xve  siècle,  en  forme  de  marmite  à trois  pieds,  avec 
panse  renflée,  deux  anses  et  collier. 

On  y voit  aussi  de  grands  plats  en  cuivre  repoussé,  des  fontaines  agréablement  ornées 
également  en  cuivre,  des  couvre-feu,  ainsi  que  diverses  couronnes  d’office,  les  unes  en  fer 
battu,  avec  fleurs  de  lis  et  fleurons  découpés,  les  autres  en  fer  tordu,  avec  ornements  en  fil 
de  fer  formant  fleurons  à jour. 

Ce  même  musée  a acquis,  à la  vente  des  collections  provenant  de  l’hôtel  Carnavalet, 
différents  moules  à pâtisseries,  parmi  lesquels  nous  devons  signaler  quatre  moules  à oublies 


6/7/  à PO/SSQMÔ  ouvert 
Gril  à poissons  (Musée  de  Cluny,  n°  10311). 


Gril  circulaire  (Musée  de  Cluny,  n°  6176). 


des  xvc  et  xvie  siècles.  Il  en  est  un  qui  porte  d’un  côté  les  armes  de  Bourgogne  et  de  l’autre 
l’agneau  pascal  avec  les  lis  de  France;  un  second  présente  sur  une  face  les  lis  de  France,  lui 
aussi;  sur  l’autre,  des  vases  remplis  de  lis  en  fleur. 

« Les  crieurs  d’oublies  étaient  les  plus  renommés  et  les  plus  curieux  des  vendeurs 
ambulants,  dit  M.  Levasseur  dans  son  Histoire  des  classes  ouvrières.  Le  jour,  ils  restaient 
dans  leur  boutique;  mais  le  soir,  ils  partaient  avec  leurs  corbeilles  pleines  d’oublies  et  de 
gaufres  et  proprement  couvertes  de  serviettes  blanches;  ils  parcouraient  les  quartiers  po- 
puleux en  répétant  : « Chaudes  oublies  renforcées!  Galettes  chaudes!  Eschaudez  ! Roin- 
« solles!...  ça,  denrée  au  dez!  » Les  amateurs  s’approchaient,  prenaient  les  dés  et  jouaient 
des  gâteaux,  comme  de  nos  jours  les  enfants  tirent  des  macarons  à rouge  ou  noir;  quand 
les  étudiants  avaient  gagné  une  corbeille  entière,  ils  la  suspendaient  à leur  tête  en  guise 
de  trophée.  » 

Décrire  plus  d’ustensiles  serait  aussi  fastidieux  qu’inutile.  Les  gravures  qui  accompa- 
gnent cette  étude  valent  mieux  que  toutes  les  dissertations  du  monde;  elles  parlent  aux 
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yeux,  ce  qui  est  le  'meilleur  langage  lorsqu’il  s’agit  tic  formes.  Signalons  seulement  aux 
amateurs  l’intéressante  cuisine  de  M.  Gentil-Decan,  de  Lille,  entièrement  composée 
d’ustensiles  du  xvie  et  du  xvii'  siècle,  avec  rôtissoirs  à rouêt,  chaudières  ventrues, 
bouilloires  d’une  silhouette  si  élégante  : une  cuisine  entièrement  montée,  qui,  dès  qu’on  y 
pénètre,  vous  fait  remonter  trois  ou  quatre  siècles  en  arrière,  ce  qui  ne  nuit  en  rien, 
paraît-il,  aux  mets  qui  s’y  apprêtent. 

Le  moyen  âge  et  la  Renaissance  sont  tout  ce  qu’il  y a de  plus  amis  des  bombances  et, 
sous  ce  rapport,  les  bons  bourgeois  et  leurs  commis,  leurs  ouvriers,  leurs  apprentis,  se 
chargent  de  tenir  tête  aux  nobles  seigneurs,  aux  hommes  d’armes  et  aux  clercs.  Pas  de 
confrérie,  de  corporation  qui  n’ait  ses  banquets  obligatoires,  pas  de  maîtrise  qui  n’ait  pour 
corrollaire  un  grand  repas,  pas  de  chef-d’œuvre  qui  ne  soit  consciencieusement  arrosé.  Et 
tout  cela  est  parfaitement  réglementé,  traduit  en  coutumes  : impossible  de  s’y  soustraire. 
La  cuisine  a même  droit  aux  honneurs  de  la  poésie.  Ecoutez  Gilles  Corrozet,  libraire  de 
Paris,  dans  Les  blasons  domestiques,  contenant \ la  décoration  d'utie  maison  honneste  et  du 
mesnage  estant  en  icelle  : Invention  ioyeuse  et  moderne.  Avec  privilège,  1 53 f)  : 


En  la  cuisine  a point  bien  ordonnée 
Est  de  besoin  auoir  la  cheminée 
Plene  de  feu,  garnie  de  chenetz... 

Là  vont  traînant,  nappes  et  serviettes, 
Touailles,  torchons.  Là  sont  poilles,  bassins... 
Devant  le  feu  sont  pots  et  marmites... 


Pour  de  plus  amples  renseignements  sur  la  cuisine  de  la  Renaissance,  nous  ren- 
voyons le  lecteur  à La  vie  horrifique  du  grand  Gargantua,  surtout  au  fameux  chapitre  des 
Propos  des  buveurs.  Il  faut  avoir  la  puissance  d’estomac  d’un  Rabelais  pour  sentir  et 
rendre  dignement  de  telles  choses.  Notre  époque  n’en  est  plus  là  : nous  ne  sommes  plus 
assez  bons  compagnons.  Laissons  donc  « flacons  aller,  jambon  trotter,  goubelets  voler 
breusse  tinter  »,  et  arrêtons-nous  ici. 

Nous  avons  terminé  notre  étude  succincte  de  la  cuisine  et  des  ustensiles  de  cuisine  du 
moyen  âge  et  de  la  Renaissance;  une  autre  fois,  nous  nous  occuperons  de  la  cuisine  et  des 
ustensiles  du  xvii'  et  du  xvme  siècle. 

Rioux  de  Maillou. 


( A suivre). 


Le  chaudronnier,  fac-similé  d'une  gravure 
de  J.  Amman. 
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es  habitants  de  cette  valide  privilégiée  entre  toutes,  la  Kachiapamira  de 
l’antiquité  sacrée  des  Indes,  sont  un  amirable  spécimen  de  la  race  aryenne. 
Laborieux,  inventifs,  mais  réduits  par  des  esclavages  successifs,  ils  ont  perdu 
toute  énergie  belliqueuse.  Leurs  forces  vives  ont  cherché  un  refuge  au  sein 
des  occupations  artistiques.  A peine  livrés  à la  production  des  arts  décoratifs 
et  industriels,  les  Cachemiris  y déployèrent  une  habileté  qui  affirma  d’emblée 
leur  originalité  native. 

En  Europe,  on  connaissait  déjà  le  Cachemire  par  ses  shaivls.  Pour  la 
première  fois,  la  collection  Ujfalvy,  au  musée  ethnographique  du  Trocadéro, 
nous  montre  ce  peuple  de  l’Asie  centrale  étendant  son  sentiment  décoratif 

aux  métaux  dont  il  fabrique  ses  ustensiles  de  ménage. 
La  révélation  est  très  importante,  tant  au  point  de  vue 
ethnographique  qu’au  point  de  vue  de  l’histoire  de 
l’art  oriental.  Nous  sommes  évidemment  en  présence 
d’une  population  très  line  et  manifestement  douée 
pour  les  arts  L 

Pourtant  on  a cru  un  moment  qu’on  pouvait 
discuter  l’authenticité  des  cuivres  rapportés  par  M.  de 
Ujfalvy  et  recueillis  par  lui  chez  les  habitants  eux- 
mêmes,  à Sirinagar  et  dans  la  vallée  de  l’Hydaspe. 
Ces  cuivres  n’étaient-ils  pas  de  provenance  étrangère? 
Étaient-ils  vraiment  de  fabrication  cachemiri  ? La  vallée  de  Cachemire  confinant  à la  fois 
à la  Perse,  à l’Inde  et  à la  Chine,  il  paraissait  tout  naturel  de  croire  à une  importation.  Ici 
notre  voyageur,  qui,  en  compagnie  de  sa  vaillante  épouse,  M"1'  de  Ujfalvy-Bourdon,  a 
fouillé  tous  les  coins  de  l’Asie  centrale,  le  Turkestan,  le  grand  et  le  petit  Thibet,  le 
Baltistan,  etc.,  n’à  laissé  aucune  province  inexplorée,  et  sait  son  Asie  entière  comme  un 

Parisien  ne  sait  pas  toujours  son  propre  quartier,  était  en  mesure  de  contresigner  le  brevet 

d’origine  des  objets  par  lui  rapportés. 

D’une,  part  l’importation  est  la  plupart  du  temps  impossible  au  Cachemire.  Environné 
de  montagnes,  le  pays  reste  fermé  aux  étrangers  pendant  une  grande  partie  de  l’année. 
On  cite  tout  récemment  encore  un  hiver  ou  les  communications  étaient  devenues  tellement 
difficiles  que  les  habitants  mouraient  de  faim.  Comptez  que  ces  habitants  sont  pauvres, 


i.  « Quand  on  fait  sa  cuisine  dans  de  grands  vases  décorés  avec  une  rare  profusion  de  dessins  les  plus  variés  et  ornés 
de  belles  inscriptions  persanes;  quand  on  a des  théières  et  des  cafetières  couvertes  de  superbes  ciselures,  niellées  avec 
soin  et  d’un  galbe  parfait;  quand  on  se  sert  de  pipes,  de  bassins,  de  plats,  de  coupes,  de  cuillers,  de  samovars,  voire 
même  de  crachoirs  fouillés  et  émaillés,  on  a bien  le  droit  de  se  donner  pour  un  peuple  artiste  s’il  en  fut  jamais  au  monde.  » 
Journal  officiel,  26  février  1882. 
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partant  achètent  peu.  Ils  fabriquent  donc  eux-mêmes,  pour  leur  propre  usage,  surtout 
quand  il  s’agit,  comme  c’est  ici  le  cas,  d’ustensiles  de  première  nécessité.  N’oublions  pas 
que  dès  le  xvu'  siècle  le  médecin  Bernier  écrivait  que  les  Cachemiris,  « plus  fins  et  plus 
adroits  que  les  Indiens,  » sont  aussi  « très  laborieux  et  très  industrieux  ». 

D’autre  part,  les  objets  que  M.  de  Ujfalvy  expose  au  Trocadéro,  comme  ceux  que 
possède  aujourd’hui  le  musée  de  South-Kensington  depuis  le  voyage  queM.  Purdon-Clarke 
a accompli  concuremment  avec  notre  compatriote,  portent  la  plupart  une  marque  de 
fabrique  qui  supprime  toute  espèce  de  doute  sur  leur  authenticité  cachemiri  : date,  lieu  de 
fabrication  et  nom  d’auteur. 

Que  l’art  du  Cachemire  ait  subi  l’influence  collective  des  trois  grands  arts  qui  l’avoi- 
sinent, hindou,  persan  et  chinois,  la  parenté  est  incontestable.  Dès  la  plus  haute  antiquité, 
les  emprunts  sont  évidents  dans  les  produits  cachemiris.  Ces  trois  grands  arts  limitrophes, 
a écrit  M.  de  Ujfalvy,  se  sont  rencontrés  dans  le  Cachemire,  dans  le  petit  Thibet  et  à 


Yarkand1.  Mais  ce  qu’il  importait  surtout  de  constater,  c’est  que,  mis  aux  prises  avec  ces 
puissants  éléments  rnogols,  indiens  et  islamites,  l’art  du  Cachemire  ait  pu  se  dégager,  se 
développer  et  s’assurer  une  vie  propre.  Dans  la  vallée  de  l'Hydaspe,  l’art  persico-arabe, 
qui  rayonne  sur  toute  l’Inde  orientale,  s'est  modifié  et  s’est  transformé  au  point  de 
devenir  un  nouvel  art  vraiment  national2.  Une  fois  en  présence  des  admirables  modèles 
venus  du  dehors,  les  Cachemiris,  le  peuple  le  plus  ingénieux  de  l’Asie  centrale,  ont  eu 
recours  à leur  merveilleux  talent  d’imitation.  Mettant  en  œuvre  leur  habileté  consommée 
d’exécutants,  ils  ont  créé  pour  leur  usage  journalier  une  série  d’objets  qu’on  ne  trouve 
que  chez  eux3,  inventant  des  détails  techniques,  modifiant  les  formes,  accélérant  le 
mouvement  de  la  ligne,  accentuant  la  noblesse  du  galbe  ; en  un  mot,  cherchant  dans  la 
forme,  dans  l’emploi  des  matériaux,  dans  les  procédés  d’exécution  et  de  décoration,  des 
innovations  qui  soient  les  traits  caractéristiques  de  l’art  du  cuivre  au  Cachemire. 

Dans  les  cuivres  persans,  dans  ceux  de  Yarkand  et  du  Turkestan,  l’anse  est  toujours 
du  même  métal  que  l’aiguière.  Dans  les  buires  étamées  du  Cachemire,  au  contraire,  elle 
est  en  cuivre  jaune.  Cette  anse,  dans  les  cuivres  du  Cachemire  et  de  Yarkand,  est  soudée  au 
vase.  Au  Turkestan,  on  la  voit  toujours  fixée  au  moyen  de  clous.  Le  bec  des  théières  de 
l’Hassa  n’est  pas  soudé  non  plus,  mais  rivé. 

1.  L’art  des  cuivres  anciens  au  Cachemire  et  au  petit  Thibet,  Ch.  E.  de  Uifalvy.  Leroux,  éditeur,  rue  Bonaparte. 

2.  Les  cuivres  anciens  du  Cachemire,  Ch.  E.  de  Ujfalvy.  Leroux,  éditeur,  rue  Bonaparte. 

3.  « Les  grandes  et  les  petites  théières  de  Sirinagor,  qui  affectent  les  formes  de  nos  vidrecomes  du  moyen  âge,  ne  se 
trouvent  ni  en  Perse,  ni  aux  Indes,  ni  en  Chine;  elles  sont  donc  absolument  e.  exclusivement  cachemiriennes,  » Ch.  de 
Ujfalvy,  toc.  cit. 
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Les  plus  anciens  cuivres  de  Cachemire  sont  en  cuivre  rouge  repoussé,  simplement  et 
sobrement  ciselé,  et  étamés  ensuite  comme  la  plupart  des  cuivres  de  Pandjab,  de  l’Afgha- 
nistan et  de  la  Perse. 

Le  procédé  cachemiri  par  excellence  consiste  à repousser  les  ornements  profondément 
sur  la  surface;  les  creux  sont  remplis  d'une  composition  noire,  espèce  de  niellé  très 
solide,  dont  la  trace  sombre  aura  d’autant  plus  de  vigueur  que  les  reliefs  vont  être  recou- 
verts d’une  mince  couche  d’étain  qui  donnera  à l’objet  ainsi  décoré  un  doux  reflet  argenté. 

Birdwood  affirme  que  le  damasquiné  ou  incrusté  se  faisait  certainement  au  Cachemire. 
Le  damasquiné  du  Cachemire,  sur  métal  noir,  présente  cette  particularité  qu’on  y trouve 
l’or  et  l’argent  réunis  comme  ornement1. 

Les  aftabés  sont  de  grandes  aiguières  de  forme  très  élancée , qui  servaient  aux 
ablutions  des  mains.  Dans  le  Cachemire,  on  trouve  des  aftabés  repoussés,  ciselés,  niellés 
et  étamés,  qui  tantôt  sont  petites  et  ressemblent  aux  lotas  hindoues,  et  tantôt  sont  grandes  et 


Détails  d’ornements  du  Cachemire. 


Détails  d’ornements  de  Kangra,  dans  les  Indes  orientales. 


très  longues,  comme  celles  que  le  colonel  Duhousset  a offertes  au  musée  de  Sèvres.  Ces 
aftabés  sont  accompagnées  de  bassins  décorés  dans  le  style  de  l’aiguière. 

Les  châ-ddn,  théières  du  Cachemire,  se  présentent,  elles  aussi,  sous  deux  aspects 
différents.  Tantôt  elles  rappellent  nos  vidrecomes  du  moyen  âge,  tantôt  elles  ressemblent 
à nos  bouilloires,  un  peu  plus  élancées  toutefois.  On  ne  les  trouve  qu’au  Cachemire.  Les 
théières  du  petit  Thibet  sont  de  style  chinois,  en  métal  plus  mince  que  celles  de  Sirinagar. 

Les  samovars  sont  à feu  central  comme  ceux  de  Russie,  mais  de  forme  différente, 
ressemblant  à de  grands  chd-ddn  ou  théières,  en  cuivre  rouge  repoussé,  ciselé,  niellé, 
étamé,  à anse  de  laiton. 

Les  plats,  les  chaudrons,  sont  décorés  d’inscriptions  persanes  mêlées  à des  ornements 
cachemiris2. 

Tous  ces  objets  du  Cachemire,  aftabés,  théières,  samovars,  bartân  ou  plats,  dighi  ou 
chaudrons,  madjola  ou  vases  à cuire  le  riz,  hnqqa  ou  pipes,  ketchkoul  ou  sébilles  de 
derviches, pick-ddn  ou  crachoirs,  chandeliers,  lampadaires,  et  autres  ustensiles  de  ménage, 
se  distinguent  des  produits  semblables  des  pays  voisins  par  des  éléments  de  décoration 
qui  ont  permis  aux  voyageurs  de  leur  assigner  une  origine  indigène. 

1.  On  trouve  des  spécimens  de  cette  fabrication  au  musée  de  la  Marine  au  Louvre,  au  South-Kcnsington  de 
Londres,  et  naturellement  au  musée  du  Trocadéro,  collection  Ujfalvy. 

2.  Donnons,  d’après  M.  de  Ujfalvy,  quelques  spécimens  de  ces  inscriptions  : 

« Vous  qui  buvez  dans  cette  coupe  de  plaisir,  puisez-y  aussi  l’amitié  et  les  bonnes  mœurs.  » 

« Vous  qui  mangez  dans  ce  chaudron,  vous  y trouverez  la  santé,  le  bien-être,  la  félicité,  etc....  » 


PORTEFEUILLE  DE  LA  REVUE  L'ES  ARTS  DÉCORATIFS 


1.  Cafetière  ou  Kahveh-)ask  (haut.  0n,,27  ; larg.  0n,,28).  — 2.  Théière  ou  Chà-dàn  (haut.  0m,26;  larg.  O”, 19  1/2.  — 3.  Samovar 
A feu  central  (haut.  0m,29;  larg.  0m,27).  — i.  Aiguière  ou  Aftabé  (haut.  0m,25;  larg.  0œ,25  1/2).  — Chà-dàn  (haut.  0“,22  ; larg.  0m,22). 
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Les  cuivres  persans  sont  ornés  de  dessins  persico-arabes  caractérisés  par  une  grande 
sobriété  et  une  symétrie  minutieuse.  Les  cuivres  cachemiris  se  font  remarquer  par  la 
profusion  extrême  des  dessins  floraux.  L’artiste  ici  donne  un  libre  essor  à sa  fantaisie. 
La  décoration  cachemirienne  proprement  dite  a des  fleurs  préférées,  la  marguerite  et 
l’œillet.  La  palme,  qui  est  l'ornement  fondamental  des  anciens  châles  du  Cachemire,  joue 
aussi  dans  la  décoration  des  cuivres  un  rôle  très  important.  Rôle  très  caractéristique,  si 
l’on  n'oublie  pas  qu’en  aucune  partie  de  l'Inde  ou  la  palme  est  employée  on  n’en  a fait 
un  si  fréquent  usage  qu’au  Cachemire1.  Les  dessins  en  haut  relief,  comme  cela  se  voit  sur 
les  médaillons  fixés  aux  flancs  des  aftabés,  sont  aussi  très  employés  pour  les  cuivres  du 
Cachemire. 

Les  anses  des  aftabés,  châ-dân,  etc.  du  Cachemire  sont  en  général,  nous  l’avons  vu, 
de  métal  différent;  sauf  dans  les  buires  très  anciennes  ou  l’anse  est  de  même  métal,  comme 
il  arrive  pour  les  buires  persanes.  Les  anses  du  Cachemire  se  distinguent  par  une  rare 
élégance.  Les  dessins  d’ornement  en  sont  d’une  grande  finesse.  La  forme  a toujours  pour 
motif  un  dragon  qui  est  une  réminiscence  chinoise,  ou  un  dauphin,  au  dire  du  colonel 
Duhousset2,  avec  des  variations  infinies. 

Les  becs  des  vases  du  Cachemire  se  rapprochent  de  ceux  de  la  Perse.  Quelques-uns 
s’en  écartent  pourtant  par  la  souplesse  et  l’élégance  avec  laquelle  ils  imitent  des  têtes 
d’oiseaux  ou  d’animaux  de  toute  espèce. 

Tout  ce  qui  précède  a trait  aux  cuivres  anciens  du  Cachemire,  les  seuls  dont  fasse 
mention  l’exposition  du  Trocadéro,  et  ou  l’industrie  française  puisse  trouver  de  précieux 
renseignements.  Les  voyageurs,  Duhousset,  Purdon-Clarke  et  Ujfalvy,  qui  est  le  plus 
récent,  s’accordent  à dire  que  cette  industrie  a considérablement  perdu  de  sa  valeur.  Le 
grand  art  des  cuivres  du  Cachemire  est  sur  le  point  de  périr,  mais  non  de  disparaître. 
Le  commerce  s’en  est  emparé,  la  camelotte  fait  prime  sur  le  marché  moderne.  Sirinagar 
est  toujours  le  centre  de  cette  industrie,  mais  les  magasins  de  nouveautés  de  Paris  ont 
fait  des  commandes.  Les  amateurs  et  les  voyageurs  auront  donc  à se  tenir  en  garde 
contre  cette  fabrication  moderne,  qui  n’a  aucune  valeur  pour  l’histoire  de  l’art  du  Cachemire. 

Jacques  de  Biez. 


1.  « ...  Voilà  pourquoi  cette  espèce  de  palme  s’est  pour  ainsi  dire  identifiée  avec  le  genre  de  décoration  provenant  de 
Sirinagar,  et  pourquoi  on  l’appelle  communément  la  palme  du  Cachemire.  » Ch.  de  Ujfalvy,  toc  cit.  ; les  anciens  châles  du 
Cachemire  ont  toujours  la  palme  comme  motif  fondamental.  Cette  palme  peut  varier  à l’infini  sous  les  doigts  de  l’artiste. 
Emile  Soldi,  dans  ses  Arts  méconnus , le  colonel  Duhousset  et  M.  de  Ujfalvy,  dans  divers  ouvrages  sur  l’art  de  l’Asie 
centrale,  ont  donné  les  dessins  des  différents  types  de  palmes  adoptés  par  les  artistes  cachemiris. 

2.  Voy.  : Les  arts  décoratifs  au  petit  Thibet  et  au  Cachemire,  par  M.  le  lieutenant-colonel  Duhousset.  Paris,  Ernest 
Leroux,  éditeur. 
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Cartouche  composé  par  Androuet  Du  Cerceau.  — Fac-similé  d’un  dessin  original  de  la  galerie  des  Uffizi,  à Florence. 


RAPPORT  DE  M.  ANTONIN  PROUST 


Après  un  travail  qui  n’a  pas  duré  moins  de 
seize  mois  la  commission  instituée , le  24  dé- 
cembre x 88 1 , sur  la  proposition  de  M.  Antonin 
Proust,  pour  faire  une  enquête  sur  la  situation  des 
industries  d’art  vient  de  terminer  sa  tâche.  Dans 
la  séance  du  28  juin  dernier,  M.  Antonin  Proust 
a lu  son  rapport  résumant  les  nombreuses  dépo- 
sitions recueillies  à Paris  et  en  province.  Ce  rap- 
port, quoique  rédigé  dans  une  forme  assez  con- 
cise, est,  en  quelque  sorte,  le  reflet  de  cette  vaste 
consultation.  Il  en  traduit  l’esprit;  il  exprime  les 
désirs  qui  y ont  été  formulés;  il  fait  mieux  en- 
core : il  aboutit  à des  résolutions  fermes  pouvant 
faire  l’objet  de  propositions  de  loi. 

La  première  partie  du  rapport  rappelle  la  cons- 
titution de  la  commission  d’enquête,  en  décembre 
1881,  ainsi  que  les  efforts  faits  jusqu’à  cette 
époque,  depuis  la  fin  du  siècle  dernier,  en  fa- 
veur des  industries  d’art.  M.  Proust  cite  les  rap- 
ports de  Grégoire  à la  Conventionnés  mémoires 
de  Chaptal  sur  l’état  de  l’industrie  française,  les 
projets  présentés  par  Monge,  Lakanal,  Guyton 
de  Morveau,  etc.  ; les  encouragements  donnés 


aux  cours  spéciaux  destinés  à enseigner  les  pro- 
cédés du  tissage,  les  éléments  de  la  mécanique. 
L'œuvre  de  la  Révolution  fut  seulement  com- 
mencée, puis  elle  dévia  de  son  but  et  fut  bientôt 
abandonnée.  En  1806,  en  1814,  en  1819,  on  se 
préoccupa  d’encourager  Renseignement  profes- 
sionnel sans  obtenir  aucun  résultat.  Après  1830, 
une  commission  fut  nommée  pour  rechercher  les 
moyens  de  venir  en  aide  à nos  industries;  elle 
conclut  à Renseignement  obligatoire  du  dessin, 
mais  aucune  décision  n’intervint.  En  1845,  une 
nouvelle  commission  demanda  la  création  de 
musées  d’art  industriel  et  d’écoles  profession- 
nelles; en  1850,  une  proposition  fut  faite  à 1 As- 
semblée nationale,  de  créer  un  conseil  de  perfec- 
tionnement industriel,  elle  fut  repoussée.  En 
1852,  en  1855,  en  1867,  à la  suite  des  Exposi- 
tions, les  rapports  signalant  le  développement  des 
arts  industriels  à l’étranger  se  succèdent;  le  pre- 
mier qui  ait  fait  faire  un  pas  à la  question  est 
M.  Duruy,  qui,  dans  une  circulaire  adressée  aux 
recteurs,  recommandait  l’étude  du  dessin,  qu  il 
appelait  « l’écriture  de  l’industrie  ».  Dans  le 
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même  temps,  une  commission  fut  nommée  pour 
aviser  aux  moyens  de  développer  l’enseignement 
technique;  elle  demanda  aux  Chambres  un  cré- 
dit de  500,000  francs.  On  lui  en  accorda  50,000. 

Il  rappelle  encore  le  congrès  international 
provoqué,  en  1869,  par  l’Union  centrale  des 
beaux-arts  et  les  vœux  qu’il  émit;  le  désaccord 
des  professeurs  à propos  de  l’enseignement  du 
dessin,  les  uns  continuant  à se  servir  des  modèles 
estampes,  les  autres  demandant  que  l’on  aban- 
donnât ce  système  pour  revenir  à la  démonstra- 
tion scientifique  et  à l’observation  directe  de  la 
nature  au  moyen  des  figures  en  relief.  Enfin,  en 
1876,  l’inscription  au  budget  d’un  crédit  de 
30,000  francs  pour  subventionner  les  écoles  de 
dessin  des  départements;  en  1879,  l’adoption 
d'une  proposition  de  loi  sur  l’organisation  des 
écoles  ec  musées  d’arc  industriel,  et,  en  1880,  le 
vote  de  la  loi  sur  les  écoles  manuelles  d’appren- 
tissage. 

M.  Antonin  Proust  attend  beaucoup  des  asso- 
ciations syndicales;  il  ne  doute  pas  que,  si  l'Etat 
leur  vient  en  aide  au  moyen  de  subventions  pour 
la  création  ou  le  développement  des  écoles  spé- 
ciales à chacune  des  industries  ou  même  des 
écoles  donnant  une  instruction  commune  à plu- 
sieurs industries  similaires,  il  trouvera  là  un  puis- 
sant instrument  de  progrès.  L’honorable  rappor- 
teur rappelle  que  c’est  cette  complicité  de  l'action 
privée  et  de  l’action  publique  qu’avait  voulu 
réaliser  l’institution  du  département  spécial  créé 
le  14  novembre  1881  sous  le  nom  de  ministère 
des  arts.  Ce  ministère  devaic  réunir  toutes  les 
branches  de  l’organisation  des  arts;  il  avait  un 
plan,  une  méthode,  parfaitement  définis.  Sa  sup- 
pression a rétabli  la  dispersion  des  services  qui 
existait  auparavant.  Ils  ont  été  restitués  aux  an- 
ciens départements  dont  ils  faisaient  parcie,  et  ce 
que  la  commission  est  appelée  à rechercher,  c’est 
comment  il  lui  sera  possible  de  réaliser  les  ré- 
formes qu’appellent  les  conclusions  de  l’enquête 
en  faisant  appel  au  zèle  des  différents  ministres 
intéressés. 

M.  Proust  s’empare  d’abord  des  déclarations 
de  M.  Jules  Ferry  dans  la  séance  de  reprise  des 
travaux  de  la  commission.  L’honorable  président 
du  conseil  déclarait  qu’il  tenait  à bien  marquer 
la  communauté  de  vues  existant  entre  l’ancien 
ministre  des  arts  et  lui.  « La  vraie  solution,  di- 
sait M.  J.  Ferry,  la  solution  générale,  définitive, 
c’est  celle  que  nous  poursuivons  depuis  plusieurs 
années;  elle  sera  dans  la  vulgarisation  de  l’ensei- 
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gnement  du  dessin  introduit  comme  un  élément 
fondamental,  indispensable,  obligatoire,  dans 
l’instruction  élémentaire,  secondaire  et  supérieure 
de  ce  pays.  » 

D’un  autre  côté,M.  Proust  espère  que  la  com- 
mission rencontrera  un  appui  précieux  au  minis- 
tère du  commerce. 

La  seconde  partie  du  rapport  est  consacrée  aux 
dépositions  recueillies  par  la  commission  d’en- 
quête. Il  résulte  de  ces  dépositions,  dit  M.  An- 
tonin Proust,  que,  à l’exception  de  quelques 
rares  industries  de  luxe  qui  trouvent  dans  la 
fidélité  d’une  clientèle  restreinte  la  rémunération 
de  leurs  efforts,  nos  industries  d’art  sont  pour  la 
plupart  menacées  de  décadence.  M.  Proust  en 
attribue  la  cause  à la  division  du  travail  néces- 
sitée par  les  besoins  d’une  production  excessive 
et  à bon  marché,  à l’emploi  des  procédés  mé- 
caniques et  aussi  au  commerce,  qui,  en  ne 
considérant  que  son  intérêt  immédiat,  est  trop 
souvent  le  mauvais  conseiller  de  l’industrie. 
Examinant  ensuite  les  faits  particuliers  à la 
France,  il  s’exprime  ainsi  : 

On  constate  que,  malgré  le  caractère  étroit  de 
leurs  exigences  professionnelles,  les  corporations 
d’arts  et  métiers  avaient  constitué  dans  notre 
pays  un  fonds  de  familles  industrielles  dans  les- 
quelles se  perpétuaient,  à l’aide  d’une  organisa- 
tion hiérarchique  et  d’un  enseignement  rigou- 
reux, les  traditions  qui  nous  avaient  donné  une 
véritable  supériorité  dans  les  applications  de 
l’art  à l’industrie. 

Chercher  à refaire  aujourd’hui  ces  corpora- 
tions n’aurait  pas  d’autre  résultat  que  de  con- 
damner un  certain  nombre  de  retardataires  à y 
demeurer  impuissants  au  milieu  d’un  mouvement 
qui  nécessite  le  recours  à des  moyens  nouveaux 
d’enseignement,  et  qui  appelle  des  réformes  pro- 
fondes dans  la  répartition  du  travail.  L’associa- 
tion dans  sa  forme  nouvelle,  depuis  la  grande 
association  de  l’Etat  jusqu’à  la  plus  modeste 
chambre  syndicale,  ne  peut  songer  à rétablir 
l’apprentissage  intime  et  lent  d’autrefois.  Elle  y 
perdrait  son  temps.  Ce  qu’elle  a le  devoir  de 
faire,  c’est  de  se  munir  d’un  mode  d’enseigne- 
ment qui  procède  du  général  au  particulier,  qui 
répande  les  grands  principes  d’instruction  com- 
mune à l’exercice  de  tous  les  arts  et  de  tous  les 
métiers,  en  se  réservant  de  spécialiser  cette  in- 
struction lorsque  les  aptitudes  se  sont  nettemenc 
déterminées. 

M.  Antonin  Proust  fait  observer  que  ce  qui 
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paraît  difficile  à concilier  dans  les  conditions  ac- 
tuelles du  travail  en  France,  c’est  l’élévation 
sans  cesse  croissante  du  prix  de  la  main-d’œuvre 
et  l’abaissement  chaque  jour  plus  grand  du  prix 
de  vente.  La  commission  ne  peut,  à ce  propos, 
qu’émettre  des  vœux  pour  que  les  pouvoirs  pu- 
blics se  préoccupent  des  améliorations  à apporter 
à notre  régime  fiscal,  aux  tarifs  de  transports  et 
de  douanes  et  à la  législation  sur  la  propriété  ar- 
tistique. L’honorable  rapporteur,  en  mention- 
nant les  plaintes  des  patrons  contre  leurs  ou- 
vriers trop  prompts  à organiser  la  grève,  con- 
state aussi  que  trop  souvent  les  patrons  sont 
étrangers  à l'industrie  qu’ils  dirigent,  qu’ils  en 
connaissent  mal  l’outillage,  qu’ils  ne  se  décident 
à modifier  cet  outillage  qu’à  la  dernière  extré- 
mité, qu'ils  négligent  par  suite  ce  qui  pourrait 
en  même  temps  améliorer  les  conditions  de  la 
production  et  relever  la  situation  des  travail- 
leurs. A propos  des  plaintes  formulées  contre  la 
concurrence  étrangère,  M.  Antonin  Proust  dit 
qu'elles  ne  sont  le  plus  souvent  que  le  fruit  de 
l’ignorance  profonde  de  ce  qui  se  fait  de  l’autre 
côté  de  nos  frontières.  On  se  complaît  dans  une 
admiration  imprudente  de  ce  qui  se  fait  en 
France  et  on  professe  un  dédain  profond  pour 
ce  que  peuvent  entreprendre  les  autres  nations. 

Nous  nous  garderons  également,  ajoute 
M.  Proust,  de  conseiller  aux  pouvoirs  publics 
ces  remèdes  empiriques  qui  consistent  à renoncer 
au  bénéfice  de  l’adjudication  des  travaux,  à faire 
des  commandes  exclusives  et  passagères,  à de- 
mander en  un  mot,  au  profit  de  certaines  caté- 
gories de  citoyens,  des  sacrifices  que  la  nat>  1 ne 

— Le  congrès  des  architectes  de  France 
a tenu  une  séance  cette  année,  après  une  longue 
visite  dans  le  Musée  et  le  Salon  des  Arts  déco- 
ratifs, dans  le  local  même  du  conseil  de  TUnion 
centrale.  Les  membres  du  congrès  avaient  été 
reçus,  en  l’absence  de  M.  Proust  et  de  M.  Bouil- 
het,  par  M.  Falize,  membre  du  conseil  d’admi- 


consent  en  réalité  que  sous  certaines  garanties 
profitables  à tous.  Que  les  unions  de  patrons  ou 
d’ouvriers  cherchent  dans  un  meilleur  mode  d’as- 
sociation le  moyen  de  participer  aux  grands  tra- 
vaux publics,  qu’elles  réclament  du  pouvoir  lé- 
gislatif des  modifications  à la  législation  exis- 
tante, si  les  lois  actuelles  n’assurent  pas  suffisam- 
ment leur  indépendance  ou  paralysent  leur  ac- 
tion, rien  de  mieux;  mais  qu’elles  réclament  un 
privilège  dans  la  distribution  du  travail,  nous  ne 
saurions  l’admettre,  parce  que  le  privilège  détruit 
l’émulation  et  ne  ferait  qu’aggraver  le  mal  contre 
lequel  nous  voulons  réagir. 

Ce  qui  nous  trappe  , continue  l’honorable 
rapporteur , au  point  de  vue  de  l’enseigne- 
ment, c’est  que  l’élévation  du  prix  de  la  main- 
d’œuvre  correspond  à une  diminution  dans  la 
valeur  du  produit , et  nous  estimons  que , si 
nous  relevons  la  valeur  du  produit,  nous  aurons 
considérablement  atténué  le  danger  de  la  contra- 
diction que  nous  signalons.  Il  nous  paraît  que 
ce  relèvement  ne  peut  être  obtenu  que  par  le  dé- 
veloppement de  l’enseignement  professionnel  et 
par  l’introduction  des  notions  artistiques  dans  cet 
enseignement.  Pour  ma  part,  j'ai  toujours  envi- 
sagé la  question  à ce  point  de  vue.  J’ai  toujours 
pensé  que  nous  devons  tout  d'abord  demander  ce 
qui  se  fait  en  dehors  de  nous,  et  que  nous  de- 
vons ensuite  rechercher  ce  que  nous  pouvons 
faire  chez  nous,  er.  tenant  compte  des  conditions 
actuelles  du  travail  dans  notre  société  démocra- 
tique et  de  celles  que  nous  pouvons  lui  faire  en 
améliorant  nos  lois. 

l.a  fin  prochainement. 



nistration.  Pendant  la  séance,  M.  Constant 
Bernard  a donné  lecture  d’un  rapport  dans  lequel 
il  a analysé  avec  une  grande  précision  de  détail  et 
une  rare  justesse  d’appréciation,  les  principales 
œuvres  exposées  au  Salon  des  Arts  décoratifs  de 
cette  année.  Nous  regrettons  de  ne  pouvoir  pu- 
blier ici  les  principaux  passages  de  ce  document. 


V Imprimeur-Editeur  Gerant  : A.  Quantin. 
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e goût  de  la  décoration,  de  l’ornementation  des  mai- 
sons s’est  largement  développé  en  Amérique,  ainsi  que 
nous  l’avons  déjà  dit.  Au  confortable  on  veut  mainte- 
nant joindre  l’élégance.  On  est  surtout  fort  porté  à 
s’occuper  soi-même  des  détails  aussi  bien  que  de 
l’ensemble  de  toute  installation,  et  les  femmes  ont 
obéi  à cette  préoccupation  avec  leur  ardeur  habituelle.  On  a cherché 
dans  son  inspiration,  quelquefois  dans  ses  souvenirs  de  voyage,  ce 
qui  était  à faire  pour  mettre  la  réalité  en  rapport  avec  le  désir  conçu. 
La  fantaisie  s’est  donné  libre  carrière,  et  le  sentiment  de  la  déco- 
ration en  se  généralisant  a apporté  quelque  tempérament  à la  mau- 
vaise application  de  principes  mal  connus.  A l’époque  actuelle  on 
montre  un  peu  plus  de  circonspection,  on  cherche  les  conseils  et  si 
on  ne  les  suit  pas  toujours  avec  un  respect  suffisant,  encore  faut-il 
constater  les  progrès  accomplis.  Ces  indications  précieuses  on  les 
trouve  dans  les  manuels  et  les  jour- 
naux spéciaux,  qui  sont  en  Amérique 
aussi  nombreux  qu’en  Angleterre, 
ce  qui  n’est  pas  peu  dire.  C’est  à eux 
qu’on  se  réfère  pour  les  avis  géné- 
raux, et,  si  l’explication  donnée  ne 
parait  pas  suffisante,  on  réclame  en 
quelques  lignes  adressées  à un  de 

i.  Vuir  la  Revue  des  Arts  décoratifs, 

3e  année,  p.  206. 
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ces  journaux  un  renseignement  plus  complet.  En  feuilletant  ces  publications,  on  trouve 
des  colonnes  entières  de  consultations  de  ce  genre,  suivies  de  réponses  dûment  détaillées. 
La  fantaisie  de  chacun  modifie,  bien  entendu,  les  conseils  contenus  en  ces  manuels,  et  ce 
n’est  même  pas  un  mince  mérite  que  de  savoir  approprier  les  exemples  donnés  ù l’orne- 
mentation ou  à l’ameublement  que  l’on  rêve.  Aussi  n’avons-nous  pas  la  prétention  de  dire 
que  toutes  les  salles  à manger  ou  tous  les  salons  sont  meublés  et  décorés  suivant  la 
description  exacte,  suivant  le  type  général  que  nous  trouvons  dans  les  publications  dont 
nous  venons  de  parler.  Néanmoins,  il  est  bon  de  se  reporter  au  plan  qu’elles  tracent,  c’est 
une  indication  utile,  et  certaines  de  leurs  recommandations  nous  feront  saisir,  mieux  que 
si  nous  passions  en  revue  un  grand  nombre  de  maisons,  quelles  sont  les  fautes  de  goût 

que  commettent  le  plus  générale- 
ment les  Américains. 

C’est  ainsi  que  le  conseil  le  plus 
fréquent,  celui  sur  lequel  on  insiste 
le  plus,  a trait  à la  tonalité  d’en- 
semble des  pièces.  Les  manuels  ne 
cessent  de  prohiber  les  tons  crus, 
auxquels  ils  préfèrent  les  teintes 
douces,  qu’il  s’agisse  de  tentures  ou 
que  les  murs  soient  peints  à l’huile. 
Puis,  ceci  une  fois  dit,  chaque  pièce 
est  spécialement  étudiée,  composée 
avec  soin,  sinon  toujours  avec  succès, 
et,  la  plupart  du  temps,  suivant  les 
données  contenues  dans  les  manuels 
anglais  et  les  publications  françaises, 
mais  avec  certaines  additions  qui 
pourraient  faire  douter  d’une  exacte 
compréhension  des  idées  suggérées. 
Ce  que  nous  voulons  examiner  au- 
jourd’hui, c’est  précisément  la  ma- 
nière dont  ces  indications  étrangères  sont  appropriées  aux  usages  américains. 

Nous  l’avons  dit,  on  entre  généralement,  une  fois  la  porte  de  la  rue  ouverte,  dans  un 
hall,  grand  vestibule  meublé  avec  soin,  plus  décoré  que  ne  le  sont  nos  antichambres;  nous 
en  avons  décrit  de  ce  genre  et  nous  ne  nous  y arrêterons  pas  plus  longtemps.  Mais  il  n’en 
sera  pas  de  même  de  la  salle  à manger,  dont  les  mœurs  font  une  pièce  d’une  importance 
réelle.  Celle-ci,  dans  la  mesure  commune,  est  le  lieu  le  plus  souvent  habité.  On  ne  s’y 
tient  pas  seulement  à l’heure  du  repas.  En  outre,  les  réceptions  y sont  fréquentes,  la 
table  étant  pour  les  Américains  un  prétexte  à réunions  et  une  occasion  de  déployer  leur 
ostentation. 

Consultons  nos  manuels.  Ils  conseilleront  de  donner  à toute  salle  à manger  un  aspect 
gai  et  confortable;  ils  recommanderont  que  la  décoration  reste  sobre,  soit  dans  les  meubles 
et  les  tentures,  soit  dans  les  couleurs  murales.  Si  l’on  aime  les  teintes  claires,  ils  préconisent 
le  jaune  tendre  ( light  ycllon’),  avec  tons  différemment  nuancés  pour  les  murs  et  les 
plafonds,  et  baguettes  d’un  marron  foncé  pour  l’encadrement.  Dans  ce  cas,  les  meubles 
devront  être  de  bois  clair.  Du  reste,  ils  semblent  préférer  à cet  ensemble  les  tonalités 
sombres  et  se  montrent  partisans  des  teintes  plates,  principalement  du  rouge,  du  brun  et 
du  bleu  foncé.  Cependant  les  papiers  à fleurs  sont  fréquemment  employés,  tels  que  celui 
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Chaise  longue  de  salle  à manger. 


dont  nous  avons  donné  le  dessin.  On  se  sert  beaucoup  également  de  cretonnes  imprimées 
fixées  sur  le  milieu  des  panneaux,  tandis  que  les  plinthes  et  les  frises  sont  peintes  à l’huile 
dans  un  autre  ton.  Mais  si  on  a recours  à du  papier,  la  mode  vous  le  fait  presque  toujours 
choisir  japonais.  La  mode  est  au  japonisme,  en  Amérique  plus  encore  qu’en  France.  C’est 
une  sorte  de  fureur  qui  date  de  1876.  A l’exposition  de  Philadelphie,  les  exposants  japonais 
eurent  un  succès  inouï.  On  s’arracha  tous  les  objets  qu’ils  avaient  apportés,  et  cet  engoue- 
ment fut  si  grand  que  les  Japonais  vendirent  jusqu’aux  ustensiles  et  aux  bibelots  à leur 
usage  particulier.  Les  fabricants  américains  voulurent,  profiter  de  cette  vogue  et  ils  firent 
du  japonais,  puisqu’on  recherchait  le  japonais.  Le  goût  n’en  a pas  changé;  il  s’est  même 
étendu  en  se  purifiant  un  peu,  et  nous  retrouverons,  dans  l’argenterie  notamment,  les 
modèles  que  la  mode  venait  de  consacrer. 

Les  tentures  seront  sombres,  et  voici  le  détail  d’une  portière  à suspendre  par  de  larges 
anneaux  de  cuivre  apparents,  selon  l’usage,  à la  porte  donnant  sur  le  salon.  Elle  aura 
deux  côtés  dissemblables.  Sur  la  salle  à manger,  elle  sera  en  serge  verte,  recouverte  dans 
la  partie  inférieure  d’une  sorte  de  treil- 
lage fait  de  bandes  de  drap  bleu  autour 
desquelles  s’enrouleront  des  fleurs  et  des 
feuillages  collés  et  entourés  d’un  fil  de 
soie  claire.  Les  meubles  sont  de  chêne  ou 
d’ébène,  et  de  même  les  cadres  des  glaces. 

Les  chaises  sont  fortes,  rembourrées,  re- 
couvertes le  plus  souvent  en  cuir;  la 
table,  assez  massive,  repose  rarement  sur 
un  tapis  couvrant  toute  la  pièce,  mais 
bien  sur  une  carpette  mobile,  qui  est 

souvent  ce  qu’on  appelle  un  tapis  en  chiffons.  On  les  fait  soi-même  en  tricotant,  à l’aide  de 
grosses  aiguilles,  une  énorme  bande  formée  de  morceaux  de  chiffons  de  toutes  couleurs 
raboutés  les  uns  aux  autres.  L'es  gros  meubles,  tels  que  les  buffets,  sont  toujours  à lignes 
droites,  comme  on  a pu  s’en  rendre  compte  dans  les  dessins  que  nous  avons  précédem- 
ment donnés;  on  obéit,  dans  cette  disposition,  à la  préoccupation  constante  de  gagner 
le  plus  de  place  possible;  et  nous  en  trouvons  une  autre  preuve  dans  cette  particularité 
assez  singulière  et  assez  fréquente,  qui  consiste  à transformer,  pour  ainsi  dire,  les  buffets 
en  simples  armoires,  par  ce  fait  qu’elles  sont  prises  sur  l’épaisseur  même  des  murs,  en  les 
laissant  déborder  légèrement.  Si  la  pièce  s’y  prête,  on  utilise  les  angles  pour  placer  ces 
armoires-buffets. 

Enfin,  autre  particularité  à laquelle  la  salle  à manger  doit  précisément  ce  caractère  de 
demi-salon  qui  frappe  en  Amérique:  dans  l’un  des  bouts  de  la  pièce  on  place  une  chaise 
longue  et  un  ou  deux  fauteuils,  quelquefois  près  d’un  petit  casier  à livres.  Représentez- 
vous,  en  outre,  accrochés  aux  murs,  des  faïences  ou  des  tableaux  que  les  manuels 
recommandent  de  choisir  dans  les  sujets  gais  et  bachiques  ou,  ce  que  nous  nous  expliquons 
moins,  représentant  les  traits  de  personnages  célèbres  dans  les  arts  ou  dans  les  armes,  et 
vous  aurez  un  ensemble  assez  ordinaire  auquel  nous  n’avons  qu’à  applaudir,  à condition 
d’éliminer  certains  accessoires  et  de  rectifier  certaines  couleurs. 

C’est  là  la  salle  à manger  d’une  famille  de  richesse  moyenne,  à laquelle  ses  res- 
sources permettent  cependant  de  déployer  un  certain  luxe.  La  vie  de  tous  les  jours  y 
coule  avec  une  régularité  absolue;  c’est  donc  plutôt  dans  une  des  occasions  où  la  salle  à 
manger  s’ouvre  aux  invités  qu’il  nous  faut  essayer  d’y  pénétrer.  Voyons  ce  qu’il  en  est  du 
service  et  des  raffinements  de  luxe  dont  la  mode  fait  presque  une  obligation.  Notre 
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invitation  nous  aura  été  adressée  sur  une  feuille  de  papier  japonais  contenue  dans  une 
enveloppe  de  même  papier.  Bien  souvent,  notre  place  sera  marquée  à table  par  quelque 
autre  carte  non  moins  japonaise.  Parfois  aussi,  le  nom  de  chaque  invité  est  inscrit 
sur  une  de  ces  cards  d’un  usage  si  répandu,  et  le  pscliutt  du  moment  — que  l’on  nous 
pardonne  ce  mot  d'argot  — est  de  faire  suivre  le  nom  d'un  compliment  approprié  au 
destinataire. 

La  table  est  recouverte  d’une  nappe  en  grosse  toile  garnie  d’une  dentelle  torchon,  sur 
laquelle  on  jette  une  seconde  nappe  moins  grande  en  toile  très  fine,  à dessins  de  couleurs 
formant  encadrement.  Les  couleurs  de  ces  broderies  doivent  concorder  avec  celles  du 
service  de  porcelaine.  C’est  là  une  recherche  très  appréciée  et  que  complète  avec  bonheur 
une  profusion  de  fleurs  jonchant  la  table  et  réparties  même  dans  la  pièce  entière.  Nous 

même  quelquefois  l'atten- 
tion  jusqu’à  préparer 
auprès  de  chaque  convive, 
ainsi  qu'il  a été  fait  à un 
des  derniers  dîners  don- 
nés à la  Maison-Blanche, 
un  bouquet  que  les  dames 
attachent  à leur  corsage  et 
que  les  hommes  fixent  à 
leur  boutonnière.  Le  plus 
souvent,  on  se  contente  de 
distribuer  aux  dames,  à la 
fin  du  repas,  les  bouquets 
contenus  dans  les  cornets 
de  cristal  nommés  éper- 
gnes,  dénomination  pré- 
tendue française.  Nous 
avons  donné  ce  gracieux 
détail  quoiqu’il  s’agisse 
seulement  d’une  mode  d’un  moment,  qui  sera  détrônée  un  jour  ou  l'autre  par  quelque 
recherche  d'un  autre  genre.  Il  n’en  est  pas  de  même  pour  la  porcelaine  et  pour  l’argenterie, 
dont  les  transformations  mondaines  sont  moins  fréquentes. 

La  porcelaine,  on  s’attache  à l’avoir  très  fine  et  surtout  très  abondante.  Les  services 
complets  comportent  non  seulement  nos  plats  habituels,  mais  encore  un  certain  nombre  de 
pièces  bien  particulières  à l’Amérique,  notamment  des  assiettes  doubles  ou  simulant  du 
moins,  quand  on  les  réunit,  deux  compartiments,  et  destinées  à contenir  dans  l'un  le  rôti, 
et  dans  l’autre  la  salade.  Puis  ce  sont  encore  les  petites  assiettes  à beurre,  soit  en  porcelaine, 
soit  en  argent  ou  en  vermeil,  qui  sont  le  complément  obligé  de  chaque  couvert.  En  dehors 
des  porcelaines  ordinaires,  on  prise  beaucoup  le  Sèvres,  le  Limoges  et  la  porcelaine  de  Ber- 
lin; mais  les  produits  américains  font  aux  nôtres  une  terrible  concurrence,  dont  nos  fabri- 
cants ont  été  peut-être  bien  longs  à s’émouvoir.  L’industrie  indigène  se  développe  chaque 
jour,  de  quelque  produit  qu’il  s’agisse,  et  nous  nous  trouvons  amené  à répéter  ce  que  nous 
avons  dit  : Il  faut,  si  on  ne  fait  de  réels  efforts  pour  annihiler,  pour  réduire  tout  au 
moins  ce  résultat,  prévoir  le  jour  où  l’Amérique  se  suffira  à elle-même.  Les  imitations  qui 
sont  faites  de  nos  produits  ont  une  valeur  certaine,  et  nous  devons  reconnaître  que  les 
copies  égalent  les  modèles,  à l’exception  des  seules  pièces  rares.  On  commence  à s’en 
rendre  compte  en  France.  A l'occasion  de  l’exposition  de  Boston  qui  se  termine  en  ce 


avons  vu,  à un  de  ces  dî- 
ners, les  angles  de  la  salle 
à manger  garnis  de  pal- 
miers et  d’azalées,  la  ta- 
blette de  la  cheminée  et  des 
buffets  recouverte  d’une  vé- 
ritable mosaïque  de  fleurs, 
puis  le  milieu  de  la  table 
occupé  par  un  grand  sur- 
tout en  glace  bordé  de 
fleurs,  supportant  un  cous- 
sin de  roses  et  de  muguet. 
A chaque  bout,  de  grands 
cornets  de  fleurs  entou- 
raient des  chandeliers  d’ar- 
gent, qui  semblaient  repo- 
ser sur  des  coussins  de 
camélias  blancs,  de  roses 
et  de  muguet.  On  pousse 
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moment,  nous  entendions  émettre  cette  opinion  : Pourquoi  irions-nous  porter  en  Amérique, 
au  prix  de  très  grands  sacrifices,  des  modèles  que  l’on  s’empressera  de  copier.  Autant  leur 
laisser  la  peine  de  venir  les  chercher  chez  nous.  On  comprend  un  peu  ce  découragement, 
tout  en  le  déplorant.  Comment  lutter  lorsqu’on  voit  nos  produits  frappés  de  droits 
énormes,  alors  que  nous  laissons  entrer  presque  librement  ceux  de  l’Amérique?  En 
vérité,  le  libre  échange  est  un  terrible  leurre. 

Cette  réflexion  nous  a fait  oublier  les  quelques  mots  que  nous  voulions  dire  sur  la 
porcelaine  américaine,  dont  la  matière  première  se  tire  principalement  du  Connecticut.  La 
fabrique  la  plus  importante  est  V Union  Porcelain 
Works  qui,  après  vingt  années  d'essais  souvent 
infructueux,  a pris  un  développement  de  produc- 
tion extraordinaire.  Elle  occupe  une  superficie  de 
terrain  considérable  dans  Greenpoint,  un  des  fau- 
bourgs de  New-York,  et  emploie  journellement 
quatre  cents  ouvriers.  Ses  produits,  qui  s’écoulent 
sur  l’Amérique  du  Sud,  le  Canada  et  les  Etats-Unis, 
consistent  en  terres  cuites,  services  d’hôtel  fabri- 
qués spécialement  d'une  pâte  assez  épaisse,  mais 
néanmoins  transparente,  et  de  porcelaines  fines, 
fonds  blancs  à filets  d’or  ou  fonds  teintés  surtout 
en  bleu  mat.  Depuis  quelques  années,  la  fabrique 
de  Greenpoint,  qui  est  dirigée  par  M.  Smith  avec 
le  concours  d’un  Français  émigré,  M.  Amédée 
Vitau,  a produit  également  de  nombreuses  pièces 
artistiques  d’une  bonne  exécution,  mais  d’une  dé- 
coration généralement  trop  chargée.  Là  comme 
ailleurs,  il  y a des  fautes  de  goût  qu’il  serait  néces- 
saire de  corriger.  En  outre  de  ces  services  de  luxe 
ou  de  table,  il  sort  de  Greenpoint  un  nombre 
énorme  d’objets  d’utilité  courante,  tels  que  boutons 
de  portes,  plaques  de  serrures,  roulettes  de  meu- 
bles, etc. 

Mais  nous  n’avons  pas  encore  parlé  de  l’argen- 
terie. Il  faut  nous  arrêter  plus  longuement  à cette 

branche  de  l’industrie  artistique,  car  l’argenterie  est,  en  Amérique,  le  véritable  luxe.  Il  ne 
sera  pas  rare,  si  vous  vous  trouvez  en  visite,  que  la  maîtresse  de  la  maison  vous  con- 
duise vers  les  grandes  étagères  ou  ses  diverses  pièces  d’argenterie  sont  disposées,  et  vous 
ne  sauriez  lui  faire  un  plaisir  plus  réel  que  d’admirer  ce  déploiement  de  richesses.  Il  faut 
reconnaître  d’ailleurs  que  cette  admiration  est  facile.  Le  seul  défaut  est  l’ornementation 
un  peu  lourde.  Les  pièces  sont  toutes  massives,  et  c’est  depuis  peu  seulement  que  l’on 
diminue  leur  poids  en  affinant  les  formes.  Encore  n’est-ce  vrai  surtout  que  pour  les 
fourchettes  et  les  cuillers 

Titfany  est  un  des  premiers  argentiers  de  l’Amérique.  Sa  suprématie,  au  point  de  vue 
du  goût  et  de  la  fabrication,  est  incontestable.  C’est  lui  qui  a donné  à 1 argenterie  le  type 
en  vogue,  en  répandant,  presque  en  inventant,  ce  qu’on  appelle  1 argent  martelé.  Ses 
produits  furent  particulièrement  remarqués  à 1 Exposition  de  1878,  et  depuis  lors  il  a 
établi  à Paris  une  succursale  de  sa  maison  de  New-\ork. 

Notons  quelques-uns  de  ses  modèles.  Les  fourchettes  et  cuillers  d un  usage  journalier 
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sont  simples  mais  fortes,  en  uni  avec  bourrelet  sur  les  bords,  ou  ornées  de  deux  filets  et 
d’une  coquille  genre  Louis  XIV,  à l’extrémité  du  manche.  D’autres  couverts,  destinés  aux 
réceptions  d’apparat,  sont  au  contraire  chargés  de  ciselures  exécutées  très  finement,  mais 
avec  une  recherche  qui  nuit  à l’effet  général.  Les  plats  sont  de  toutes  formes,  souvent  un 
peu  lourds  d’aspect,  tels  que  le  milieu  de  table  qu’il  nous  était  donné  de  voir  dernièrement. 
Celui-ci  mérite  cependant  une  mention  pour  son  originalité.  Il  rappelle  les  paniers  à beurre 
dont  se  servent  les  paysannes  dans  quelques-unes  de  nos  contrées,  paniers  resserrés  vers  le 
centre,  à l’endroit  oit  l’anse  prend  son  attache,  et  s’évasant  à ses  extrémités.  L’intérieur 

plètent  la  décoration, 
qui  se  continue  sur 
l'anse  un  peu  large 
et  épaisse  s’écrasant 
vers  le  centre  au  lieu 
suivre  l’arc  de  cercle 
entier. 

L’usage,  presque 
l’àbus  des  boissons 
glacées,  a fait  fabri- 
quer des  vases  spé- 
ciaux pour  les  con- 
tenir, soit  en  porce- 
laine à intérieur  dou- 
ble, soit  en  argent. 
Ces  derniers  ont  une 
forme  qui  rappelle 
celle  de  noscannettes 
de  bière,  ou  ils  pren- 
nent les  carrures,  les 
diagonales  des  vases 
japonais  ainsi  que 
leur  décoration  bi- 
zarre. Ils  sont  à dou- 
ble paroi.  En  temps 
ordinaire,  on  y tient 


est  profond,  disposé 
pour  recevoir  des 
fleurs  que  l’on  pique 
dans  de  la  terre  ou  du 
sable,  ou  pour  con- 
tenir des  légumes  ou 
des  fruits  dans  deux 
demi-fonds  plus  pe- 
tits qui  s’emboitent 
dans  les  ailes.  Ce 
plat  est  en  argent 
mat  et  martelé.  Les 
écrasements  succes- 
sifs et  juxtaposés  qui 
résultent  du  marte- 
lage forment  une  dis- 
position d’ensemble 
très  originale.  Sur 
les  bords  assez  épais, 
enroulés,  court  une 
guirlande  de  feuilles 
de  lierre  qui  res- 
sortent en  bruni  sur 
le  blanc  de  l’argent. 
Un  lézard  et  quel- 
ques mouches  com- 


Pot  en  argent  mat  à dccor  japonais. 


au  frais  l’eau  qui  est,  en  Amérique,  la  boisson  de  tout  le  repas,  et  cela  dans  toutes  les 
familles,  le  vin  n’étant  servi  qu’au  dessert.  Le  prix  exorbitant  du  vin  importé  d’Europe 
explique  cette  habitude,  presque  cette  nécessité.  Dans  les  dîners  d’apparat,  au  contraire,  il 
est  de  grande  mode  de  ne  servir  que  du  champagne,  et  les  pots  d’argent  circulent  autour 
de  la  table,  remplis  à mesure  qu’ils  sont  vidés. 

Nous  allons  voir,  au  surplus,  dans  la  suite  de  cette  étude,  quelques  autres  formes 
employées  pour  l’argenterie,  dont  l’usage,  encore  une  fois,  se  répand  de  plus  en  plus  en 


Amérique. 


G.  de  Lé  ni  s. 
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L’AMEUBLEMENT  FRANÇAIS 
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A L’EXPOSITION  D’AMSTERDAM 


A Monsieur  le  Directeur  de  la  Revue  des  Arts  décoratifs 

Mon  cher  ami, 


n vous  adressant  la  fidèle  relation  des  événements 
qui  ont  marqué  mon  récent  séjour  en  Hollande,  je 
ne  me  fais  point  de  coupable  illusion,  et  je  sais  par- 
faitement que  je  romps  avec  les  traditions  les  plus 
solides  et  les  mieux  établies. 

C’est  en  effet  un  usage  adopté,  que  d’apporter  à 
la  publication  de  tous  les  rapports  relatifs  aux  expo- 
sitions internationales  une  sage  lenteur  et  de  ne 
leur  laisser  voir  le  jour  que  longtemps  après  la  fer- 
meture de  ces  expositions,  et  alors  que  tout  contrôle 
efficace  de  leurs  conclusions  est  devenu  matérielle- 
ment impossible. 

Les  avantages  de  cette  sage  lenteur  sont  de  deux 
sortes.  Tout  d’abord,  elle  supprime  la  possibilité  de  controverses  malséantes;  en  second 
lieu,  elle  débarrasse  le  public  du  soin,  toujours  absorbant,  de  prendre  connaissance  de 
documents  qui  ont  cessé  de  présenter  aucun  intérêt  d’actualité. 

A l’heure  où  j’écris,  les  rapports  relatifs  à l’exposition  de  1878  n’ont  point  encore 
tous  vu  le  jour,  et  qui  se  soucie  aujourd’hui  de  l’exposition  de  1878?  Cinq  ans  se  sont 
écoulés  pendant  lesquels  le  monde  a marché.  Seule  l’Imprimerie  nationale,  confiante  dans 
son  immuabilité,  semble  ne  s’ëtre  point  rendu  compte  de  ce  phénomène. 

Donc,  en  vous  racontant  de  suite  franchement,  et  bonnement,  sans  longues  phrases  et 
sans  grands  mots,  ce  que  je  viens  de  voir  et  ce  que  pourront  aller  voir  eux-mêmes  ceux 
qui  seraient  tentés  de  douter  de  ma  sincérité  ou  de  ma  compétence,  je  crois  faire  un  acte 
utile.  A ce  titre  j’ai  droit  à quelque  indulgence,  et  j’espère  qu’on  me  pardonnera,  à la 
faveur  de  mon  intention,  d’être  un  peu  brusquement  sorti  de  sentiers  augustes  où  s attar- 
dent avec  une  sereine  régularité  presque  tous  ceux  qui  pourraient  fournir  à nos  indus- 
triels quelques  indications  précieuses. 

Ceci  dit,  je  commence  : 
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Lorsque,  le  1 6 juillet,  je  me  rendis  au  palais  de  l’exposition  d’Amsterdam,  dans  la  salle 
ou  devait  être  constitué  hiérarchiquement  le  jury  de  la  classe  24,  je  n’étais  pas  sans 
éprouver  une  certaine  inquiétude.  Non  pas  que  je  doutasse  de  notre  supériorité,  mais 
j’allais  me  trouver  en  présence  de  personnages  qui  m’étaient  inconnus,  et  la  part  réservée 
à notre  pays  dans  le  jury  international  se  trouvait  si  réduite,  qu’il  suffisait  d’un  peu  de 
mauvaise  foi  ou  de  mauvaise  volonté  chez  mes  futurs  collègues  pour  que  l’industrie 
française  de  l’ameublement  se  trouvât  réduite  à la  portion  congrue. 

Par  une  disposition  léonine  du  règlement,  la  Hollande  s'était  réservé  la  nomination 
d'un  nombre  de  jurés  égal  à celui  que  devaient  fournir  toutes  les  autres  nations  réunies. 
Cette  prétention,  explicable  en  Angleterre  ou  en  France,  c’est-à-dire  dans  des  pays  ou 
l’exposition  indigène  occupe,  à elle  seule,  un  emplacement  aussi  considérable  que  celui 
réservé  à tous  les  autres  peuples,  pouvait  sembler  singulièrement  abusive  en  présence  de 
l’exhibition  néerlandaise  qui,  comme  importance  et  comme  étendue,  ne  dépassait  pas  celle 
de  la  France  ou  celle  de  la  Belgique.  Néanmoins,  dans  notre  classe,  la  Hollande  comp- 
tait trois  jurés,  l’Allemagne  un,  la  Belgique  un;  la  France  en  avait  un  également  et  pas 
davantage. 

Pour  obvier  à cette  choquante  inégalité  on  avait,  il  est  vrai,  imaginé  d’attribuer  à 
chaque  juré  autant  de  voix  que  son  pays  comptait  de  fois  vingt-cinq  exposants.  Mais,  là 
encore,  nous  étions  mauvais  marchands.  La  France,  qui  n’avait,  dans  notre  classe,  que 
vingt-quatre  inscriptions  au  catalogue  officiel,  restait,  avec  son  unique  voix,  tandis  que  le 
quantum  de  la  Belgique  avec  quarante-un  exposants  montait  à deux  voix,  et  que  l’Alle- 
magne arrivait  à trois  avec  ses  cinquante-quatre  vitrines.  De  son  côté,  la  Hollande,  qui 
n’avait  pas  renoncé  à son  privilège  d’égalité,  pouvait  réclamer  six  voix.  De  cette  façon,  sur 
douze  suffrages  à exprimer,  la  France  n’en  avait  plus  qu’un  à son  actif.  C’était  peu  pour 
la  déferjdre  efficacement,  si  sa  supériorité  venait  à être  sérieusement  contestée.  Enfin, 
dernier  sujet  d’inquiétude,  parmi  les  jurés  hollandais  se  trouvait  un  Allemand,  M.  Von 
Saher,  établi  depuis  trois  ans  seulement  en  Néerlande,  et  devenu  directeur  du  musée 
industriel  de  Haarlem.  Je  connaissais  M.  Von  Saher  pour  un  esprit  éclairé,  mais  qu'advien- 
drait-il si  M.  Rauch,  le  juré  allemand,  disposant  de  trois  voix,  et  M.  Von  Saher,  qui  en 
avait  deux  à son  service,  se  laissaient  entraîner  par  une  pente  assez  naturelle  à contester  nos 
mérites?  D'autant  mieux  qu’ils  le  pouvaient  sans  se  montrer  d'une  impartialité  équivoque. 
Ils  n’avaient  qu’à  prétendre,  par  exemple,  qu’une  exposition  doit  présenter,  avant  tout,  des 
résultats  pratiques,  que  nos  meubles,  assurément  dignes  d’orner  des  musées,  ne  sont  pas 
des  meubles  courants,  que  leurs  prix  rendent  leur  acquisition  à peu  près  impossible...  En 
se  plaçant  sur  ce  terrain  et  en  s’appuyant  sur  ce  fait,  que  l’exposition  d’Amsterdam  se 
trouvait  être,  en  son  principe,  une  exhibition  coloniale,  ayant  en  vue  spécialement  l'expor- 
tation, on  pouvait  rendre  notre  tâche  fort  difficile.  Heureusement  ces  craintes  étaient 
vaines, et  je  dois  reconnaître,  dès  le  premier  instant,  que  les  jurés  étrangers  de  la  classe  24 
se  sont  constamment  montrés  animés  du  meilleur  esprit,  soucieux  avant  tout  de  la  vérité, 
et  s’efforçant  de  remplir  leurs  multiples  devoirs  avec  toute  l’exactitude,  la  justice  et  la 
loyauté  qu’on  pouvait  espérer  d’hommes  éclairés  et  profondément  honnêtes. 

Notre  première  entrevue  ne  laissa  pas  toutefois  d’être  un  peu  hésitante.  Qui 
choisir  pour  président?  Nous  ne  nous  connaissions  guère.  Un  membre,  cependant,  ayant 
fait  observer  que  mon  nom  et  mes  travaux  ne  pouvaient  être  ignorés  d’aucun  des  assis- 
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tants,  les  autres,  par  courtoisie  sans  doute  et  pour  ne  pas  me  désobliger,  opinèrent  en  ma 
faveur.  On  offrit  même  de  nommer  le  juré  de  la  France  président  par  acclamation.  Pour 
des  raisons  faciles  à comprendre,  ce  juré  préféra  le  scrutin  secret  et  se  trouva  élu  par  cinq 
voix  sur  six  suffrages.  M.  Von  Saher,  dont  j’ai  déjà  parlé,  fut  élu  vice-président  par  quatre 
voix  sur  six;  M.  Fumière,  architecte  bien  connu  et  juré  belge,  fut  nommé  secrétaire 
rapporteur  par  cinq  voix,  et,  de  la  sorte,  le  bureau  se  trouva  définitivement  constitué'. 

Après  la  constitution  du  bureau,  le  premier  point  qu’il  importait  de  déterminer,  pour 
le  bon  ordre  de  nos  travaux,  était  la  méthode  que  nous  allions  employer  pour  établir  le 
mérite  de  nos  divers  exposants,  et  pour  l’attribution  à ces  exposants  de  récompenses  pro- 
portionnées à ce  mérite.  Sur  la  proposition  du  président,  il  fut  décidé  que  la  nature  des 
récompenses  à accorder  résulterait  uniquement  du  nombre  des  points  attribués  par  le  jury 
à chaque  exposant;  — que  chaque  meuble  serait  examiné,  t°  au  point  de  vue  de  sa  con- 
ception et  de  son  dessin,  2°  au  point  de  vue  de  sa  fabrication,  3°  au  point  de  vue  de  son 
ornementation,  40  au  point  de  vue  de  sa  convenance;  — que  chacune  de  ces  particula- 
rités pourrait  être  gratifiée  d’un  coefficient  de  1 à 5 points,  suivant  son  degré  de  perfec- 
tion, 5 points  signifiant  parfait,  4 très  bien,  3 bien,  2 assez  bien,  1 passable;  — que  le 
vote  de  chaque  juré  devrait  être  exprimé  par  un  seul  nombre,  représentant  le  total  des 
quatre  coefficients  attribués  par  lui  à la  pièce  jugée;  — que  ce  vote  aurait  lieu,  pour 
chaque  exposant,  au  scrutin  secret;  — que  le  total  des  six  votes  exprimés  formerait  la 
note  de  l’exposant  et  l’indication  de  la  récompense  à laquelle  il  a droit;  — que  l’obten- 
tion de  101  à 120  points  comporterait  le  diplôme  d’honneur,  de  81  à 100  la  médaille 
d’or,  de  61  à 80  la  médaille  d’argent,  de  41  à 60  la  médaille  de  bronze,  de  3o  à 40  la 
mention  honorable;  — que  toute  exposition  présentant  un  ensemble  serait  en  outre  gra- 
tifiée, par  le  président,  d’une  majoration  de  dix  points;  — enfin,  qu’en  cas  d’absence  d’un 
juré,  on  prendrait  la  moyenne  des  votes  exprimés  par  ses  collègues  pour  en  grossir  la  note 
de  l'exposant. 

On  décida,  en  outre,  que  l’ordre  de  visite  dans  les  divers  pays  serait  fixé  par  le  sort. 
Ce  dernier  désigna  les  sections  à visiter  dans  l’ordre  suivant  : r°  Hollande,  20  France, 
3°  Allemagne,  40  Belgique,  5°  autres  pays,  faiblement  représentés.  Le  nombre  total  des 
exposants  inscrits  dans  notre  classe  était  presque  de  25o,  l’espace  occupé  par  eux  de  plus 
de  2,5oo  mètres  superficiels.  Je  dois  constater  que  malgré  le  nombre  très  considérable 
d'objets  soumis  à l’appréciation  du  jury,  il  n’est  aucun  de  ces  objets  qui  n’ait  été  examiné 
avec  tout  le  soin  désirable.  La  nécessité  de  formuler  un  jugement,  motivé  par  la  réunion 
de  quatre  coefficients  répondant  aux  qualités  principales,  nous  a même  contraints  d’entrer 
dans  des  détails  de  fabrication  qui  ont  amené  des  découvertes  curieuses  et  des  révélations 
inattendues.  Malgré  l’intérêt  tout  spécial  qui  s’attache  à ces  révélations,  on  comprendra 
qu’à  l’heure  actuelle  — les  récompenses  n’étant  pas  encore  officiellement  connues  — il  ne 
me  soit  pas  permis  de  sortir  des  généralités  et  d’appliquer  des  noms  propres  à la  suite  des 
indications  favorables  ou  défavorables  que  renferme  ce  compte  rendu  rapide.  J’espère  tou- 
tefois que  le  lecteur  expérimenté  saura  voir  clair  entre  les  lignes. 


1.  A propos  de  cetle  constitution,  qu’on  me  permette  une  observation  : Notre  classe  présentait  cette  particularité  que, 
sur  six  jurés,  elle  comptait  trois  industriels;  or  il  est  à remarquer  qu’aucun  de  ces  industriels  ne  lut  appelé  à prendre  place 
au  bureau.  La  constatation  a son  prix,  car  dans  plusieurs  autres  classes,  le  même  fait  s’est  produit,  comme  si  les  indus- 
triels, préoccupés  jusque  dans  leurs  votes  par  des  considérations  de  concurrence,  craignaient  de  décerner  à l'un  de  leurs 
confrères  un  honneur  mérité.  C’est  ainsi  que,  dans  la  classe  es,  mon  excellent  ami  Darcel  fut  élu  président,  et  dans  la 
classe  29  M.  Lautli,  qui  l’un  et  l’autre  se  trouvaient  échapper,  par  leur  haute  situation,  à ces  préoccupations  un  peu  terre 
à terre;  toujours  pour  le  même  motif,  dans  la  classe  32,  pour  11e  pas  nommer  un  éditeur  ou  un  papetier,  on  choisit  un 
journaliste  hollandais,  M.  Van  Duyl,  directeur  du  HandelsblaJ.  La  constatation  de  ce  fait  n’est  pas  sans  intérêt. 
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L’ordre  de  nos  travaux  nous  conduisit  tout  d’abord  en  Néerlande  : les  Pays-Bas 
comptaient  53  exposants.  Le  travail  final  de  répartition  des  points  obtenus  attribua  à ce 
premier  groupe  20  distinctions,  parmi  lesquelles  6 hautes  récompenses  — j’entends  par 
ce  mot  les  diplômes  d’honneur,  médailles  d’or  et  d’argent  — et  14  récompenses  inférieures, 
médailles  de  bronze  ou  mentions  honorables.  On  comprendra  que  nous  ne  nous  occu- 
pons ici  que  des  hautes  récompenses,  c'est-à-dire  des  maisons  qui  tiennent  la  tète  de  leur 
industrie.  Celles-là  seules  nous  intéressent.  De  tninimis  non  curât  prœtor. 

Somme  toute,  l'exposition  hollandaise  nous  a paru  très  supérieure,  dans  son  ensemble, 
à ce  que  nous  avons  vu  en  1878,  mais  il  n’y  a pas  lieu  d’en  être  surpris.  Les  ébenistes 
néerlandais,  en  gens  pratiques  et  sachant  bien  qu’ils  n’avaient  aucune  clientèle  à récolter 
en  France,  se  sont  à peu  près  abstenus  de  figurer  au  Champ  de  Mars,  tandis  que  chez 
eux,  sur  leur  propre  terrain,  ils  ont  fait  les  plus  grands  sacrifices  pour  tenir  tète  à 
l'étranger.  Donc  progrès  intéressants,  efforts  sérieux,  intelligents;  mais,  pour  nous  rejoindre, 
encore  un  très  long  chemin  à parcourir.  L’ensemble  le  plus  remarquable  est  fourni  par 
un  menuisier  qui  expose  les  lambris,  parquet,  portes  et  plafond  d’un  cabinet  style 
Louis  XIII.  Le  tout  est  inspiré  par  les  fines  boiseries  de  Dordrecht,  que  le  gouvernement 
hollandais  a récemment  achetées.  Le  dessin  est  heureux,  l’exécution  bonne,  mais  on  sent 
que  c’est  là  une  œuvre  exceptionnelle,  un  « chef-d’œuvre  » au  sens  ancien  de  ce  mot. 
Après  ces  lambris,  l’attention  du  jury  est  surtout  attirée  par  un  salon  et  une  sorte  de 
boudoir,  manifestement  inspirés  par  nos  exemples.  Meubles,  tentures,  sentent  la  copie 
parisienne,  une  copie  intelligente,  mais  portant  l’empreinte  de  l’inexpérience  locale.  Le 
dessin  défectueux  donne,  dans  les  meubles  fixes,  trop  d’importance  aux  masses  portantes, 
ce  qui  en  alourdit  la  forme.  Dans  l«s  sièges,  les  sculptures  sont  rudimentaires,  la  dorure 
baveuse.  Dans  les  buffets  à colonnes,  l’étroitesse  des  gaines  et  le  développement  excessif  des 
chapiteaux  font  un  fâcheux  effet;  les  « mains  » manquent  du  reste  de  souplesse  et  inter- 
prètent gauchement  la  figure  humaine.  Comme  ébénisterie,  rien  de  particulièrement 
remarquable,  une  bonne  fabrication  courante,  solide,  avec  des  assemblages  bien  faits, 
mais  où  les  coupes  difficiles  sont  évitées.  L’ornementation,  par  contre,  est  toujours 
pesante.  Dans  un  autre  ensemble  composant  une  salle  à manger,  nous  retrouvons  ces 
mêmes  qualités  et  ces  mêmes  défauts,  mais  poussés  à l’excès.  Ils  peuvent,  du  reste,  être 
considérés  comme  la  caractéristique  de  l’ameublement  néerlandais. 

Après  la  Néerlande  nous  passons  à la  France.  Sur  23  exposants,  le  jury  en  éloigne  5, 
dont  les  industries,  étrangères  à l’ameublement,  échappent  à sa  compétence.  Il  reste  donc 
18  exposants,  auxquels  la  répartition  attribue  1 7 récompenses,  dont  14  de  premier  rang  et 
trois  inférieures.  La  fabrication  française  étant  connue  de  nos  lecteurs,  nous  sommes  par 
là  dispensé  d’entrer  à son  sujet  dans  de  grands  détails.  Toutefois,  c’est  pour  nous  un 
devoir  bien  doux,  de  consigner  ici  l’enthousiasme  qu’elle  a excité  chez  les  jurés  des 
autres  pays.  Mon  excellent  collègue,  M.  Soubrier,  lui  qui  représente  avec  tant  de  loyauté 
et  de  fermeté  l’ameublement  français,  m’en  voudrait  assurément  de  passer  sous  silence 
une  scène  dont  il  a été  témoin,  et  qui  l’a  profondément  ému,  d’autant  mieux  que  ce 
petit  événement  est  demeuré  un  fait  unique  dans  l’histoire  de  l’exposition  d’Ams- 
terdam. 

Après  avoir  admiré,  dans  le  pavillon  du  commissariat  français,  les  chefs-d’œuvre  créés 
par  M.  Fourdinois  et  les  admirables  reproductions  de  M.  Dasson,  après  avoir  étudié  avec 
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une  méticuleuse  attention  et  jusque  dans  les  plus  intimes  détails  les  ensembles  composés 
par  MM.  Beurdeley,  Damon,  Schmitt  et  Piollet.  Gueret  jeune,  Sormani,  etc.;  après  avoir 
déclaré  hautement  que  beaucoup  de  ces  incomparables  ouvrages  étaient  non  seulement  très 
supérieurs  à ceux  produits  par  les  autres  pays,  mais  encore,  pour  quelques-uns,  égaux  aux 
belles  œuvres  enfantées  par  les  grandes  époques  de  notre  mobilier  national,  les  jurés 
étrangers  ne  voulurent  pas  attendre  d’être  rentrés  dans  le  local  habituel  de  leurs  séances 
pour  voter  par  acclamation  un  diplôme  d’honneur  collectif  à l’Ameublement  français.  Ce 
votç  par  acclamation,  fait  unique,  je  le  répète,  fut  consigné  en  tête  des  procès-verbaux  du 
jury  et  relaté  dans  une  lettre  signée  par  tous  les  jurés  étrangers  et  qui  est  aujourd’hui 
conservée  dans  les  archives  de  la  chambre  syndicale  de  l’ameublement1. 

L’Allemagne,  à l’examen  de  laquelle  il  fut  procédé  après  la  France,  présentait  au  cata- 
logue officiel  5q  exposants,  auxquels  on  en  joignit  4 autres  dont  l’inscription  avait  été 
omise.  Cette  puissance  a obtenu  33  récompenses,  dont  8 seulement  de  l'ordre  supérieur. 
La  section  allemande  était,  on  le  voit,  la  plus  nombreuse.  M.  le  juré  Rauch  a bien  voulu 
nous  dire  que  son  pays  aurait  pu  être  encore  plus  abondamment  représenté,  si  des  grèves 
cruelles,  qui  sévissent  avec  une  douloureuse  intensité  dans  un  certain  nombre  de  grands 
centres  industriels  allemands,  n’avaient  empêché  plusieurs  des  maisons  d’ébénisterie  des 
plus  considérables  de  prendre  part  à l’exposition  d’Amsterdam.  Ce  fait  est  d’autant  plus 
intéressant  à noter  que  la  presse  allemande  a gardé  et  garde  sur  cette  crise  le  silence  le 
plus  absolu.  Il  y a là  un  exemple  qu’il  serait  peut-être  bon  de  méditer  et  de  suivre. 

La  fabrication  allemande  a paru,  aux  jurés  de  la  classe  24,  être  une  bonne  fabrication 
moyenne,  évitant  les  difficultés,  cherchant  à simplifier  le  travail  et  se  préoccupant  surtout 
de  produire  à un  extrême  bon  marché.  Cette  dernière  condition  semble  même  tourmenter 
si  vivement  les  industriels  de  ce  pays,  qu’elle  trouble  leur  mémoire  au  point  d’amener  par- 
fois des  confusions  regrettables.  C’est  ainsi  qu’un  buffet  qui  nous  avait  été  présenté,  à 
nous  jury,  comme  devant  être  vendu  585  francs,  se  trouva  taxé,  pour  un  acheteur  qui  vint 
après  nous,  à 585  florins,  c’est-à-dire  à plus  du  double.  Un  petit  cadre  qu’on  nous  disait 
valoir  i5  francs  s’est  trouvé  subitement  en  valoir  45,  lorsque  trois  jurés  ont  témoigné  le 
désir  qu’on  leur  en  livrât  un  semblable,  etc. 

En  dépit  de  ces  erreurs  assurément  involontaires,  la  production  allemande  demeure 
relativement  avantageuse.  Pour  arriver  à produire  à ce  bon  marché  relatif  et  conserver 
cependant  à leurs  produits  une  apparence  artistique,  les  ébénistes  allemands  demandent  à 
des  dessinateurs,  et  surtout  à des  architectes,  de  leur  fournir  des  modèles  simples,  mais  d’une 
bonne  forme,  qu’ils  s’efforcent  ensuite  de  reproduire  aux  meilleures  conditions  possibles. 
Ils  sont  arrivés,  grâce  à cette  collaboration,  à créer  une  sorte  de  style  Renaissance  qui  se 
rapproche  beaucoup  des  modèles  dessinés  par  Vriedeman  de  Vries,  et  qui  ne  manque  pas 


1.  Bien  que  cette  lettre  ait  été  publiée  déjà  dans  le  Temps  du  16  juillet,  je  ne  puis  résister  au  plaisir  de  la  repro 


duire  ici  : 


« Notre  cher  président, 


« Amsterdam,  19  juillet  1883. 


11  Les  jurés  du  groupe  de  l’ameublement  ne  veulent  pas  attendre  que  nous  soyons  rentrés  dans  le  local  de  nos  réunions 
pour  vous  exprimer  toute  leur  admiration,  pour  la  collection  hors  ligne  d’objets  d’art  que  l’industrie  françaises  a réunis 
dans  le  pavillon  du  Commissariat  français. 

« Quand  un  soldat  se  distingue  par  une  action  d’éclat,  c’est  sur  le  champ  de  bataille  même  qu’il  doit  être  récompensé, 
et  c’est  dans  le  pavillon  même  des  Arts  décoratifs  que  les  jurés  de  l’ameublement  des  autres  nationalités  proposent,  par 
acclamation,  le  diplôme  d’honneur  à l’Ameublement  français. 

« Cette  distinction,  notre  cher  président,  est  doublement  méritée,  car  nous  savons  que  les  Français,  en  exposant  à 
Amsterdam  des  objets  de  cette  valeur,  n’ont  eu  qu’un  but,  celui  d’apporter  la  lumière  et  de  répandre  partout  ce  goût  du 
beau  qui  élève  l’intelligence  et  crée  des  jouissances  toujours  nouvelles. 

u Les  membres  étrangers  du  jury  du  groupe  IV,  classe  a*. 

n Signé  : Fcmière,  Mutters,  Eckardt,  Rauch,  Von  Saher.  » 
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de  caractère,  bien  qu’il  soit  facile  de  voir  que  les  inspirateurs  de  leurs  modèles  n’appar- 
tiennent point  « à la  partie  » et  n’ont  approfondi  ni  l’emploi  ni  les  ressources  du  bois. 
De  leur  côté,  les  fabricants  ont  presque  exclusivement  recours,  pour  la  confection  de  leurs 
meubles  de  prix,  à des  moyens  mécaniques.  Leurs  bois  sont  rabotés  et  corroyés  à la  vapeur. 
Toutes  leurs  moulures  sont  poussées  à la  toupie,  et,  comme  conséquence,  leurs  formes  sont 
raides,  leur  travail  manque  de  souplesse,  aucun  de  leurs  profils  n’est  chantourné.  Sachant 
par  expérience  combien  la  figure  humaine  est  difficile  à traiter,  ils  s’abstiennent  avec  soin 
de  toute  reproduction  en  ronde  bosse,  ils  la  bannissent  même  de  leurs  bas-reliefs,  et  comme 
la  sculpture  réclame  toujours  l’intervention  « de  mains  » relativement  coûteuses,  ils  l’évitent 
autant  que  possible,  et  remplacent  le  plus  souvent,  dans  leurs  frises,  les  ornements  enlacés 
dans  la  masse,  en  garnissant  leurs  panneaux  avec  des  marqueteries  ou  des  mosaïques  de 
bois  qui  simulent  l’incrustation.  Ces  mosaïques  sont,  elles  aussi,  obtenues  économique- 
ment. Elles  sont  composées  avec  des  bloquins  ou  bûchettes  de  dix  centimètres  de  hauteur, 
assortis  de  couleur  suivant  le  dessin,  puis  fortement  collées  et  débitées  ensuite  en  placages 
de  deux  millièmes  d’épaisseur.  Lorsque  le  dessin  est  simple  on  obtient,  avec  ce  procédé, 
de  bons  résultats.  Mais  certains  fabricants  s’en  servent  pour  simuler  des  paysages  d’un 
goût  douteux;  en  outre,  la  constante  répétition  des  mêmes  sujets  finit  par  engendrer 
rapidement  une  déplaisante  monotonie.  Enfin,  pour  décorer  leurs  panneaux,  certains 
fabricants  ont  encore  recours  à des  dessins  produits  par  l’application  de  plaques  en  fer 
chauffées.  Quelques-uns  des  motifs  obtenus  par  ces  applications  nous  ont  paru  d'un  goût 
satisfaisant;  mais  le  procédé  en  lui-même  est  condamnable,  car  il  altère  la  matière 
employée.  Somme  toute,  la  fabrication  allemande  est  intéressante  par  ses  recherches.  L’ébé- 
nisterie  y est  bien  traitée,  et  le  fait  n’est  pas  pour  nous  surprendre,  car  il  faut  se  souvenir 
que  les  Allemands  ont  toujours  été  des  ébénistes  remarquables.  Riesener,  Cramer,  Oreben, 
Caspar  Schneider,  Beneman,  Schwerdfeger,  dont  notre  Mobilier  national  s’enorgueillit  de 
posséder  de  beaux  échantillons,  avaient  vu  le  jour  au  delà  du  Rhin;  et  si  l’on  devait  com- 
parer les  producteurs  actuels  avec  leurs  ancêtres,  on  serait  amené  à constater  chez  eux  une 
grave  décadence. 

L’Autriche,  faiblement  représentée,  n’a  obtenu  que  trois  hautes  récompenses,  et  la 
seule  dont,  au  point  de  vue  artistique,  la  signification  ait  quelque  valeur  a été  accordée  à 
une  maison  qui  non  seulement  possède  une  succursale  à Paris,  mais  qui  fait  la  commis- 
sion en  meubles  français.  Comme  style  et  comme  inspiration,  la  chambre  à coucher 
exposée  par  cette  maison  est,  au  reste,  absolument  française. 

La  Belgique,  par  laquelle  nous  terminerons  notre  revue,  — l’Angleterre  s’étant  abs- 
tenue et  les  autres  pays  n’offrant  que  des  spécimens  sans  importance  capitale,  — la  Bel- 
gique comptait 41  exposants  inscrits  au  catalogue  officiel;  6 de  ces  exposants  furent  réservés 
comme  échappant  à la  compétence  du  jury  de  la  classe  24  et  transportés  dans  d’autres 
classes.  Aux  35  exposants  restants  la  répartition  attribue  23  récompenses,  dont  1 1 hautes 
récompenses  et  12  inférieures.  A l’exception  d’une  fabrication  de  lambris  et  de  parquets 
qui  nous  a paru  surpasser  comme  exécution  ce  que  nous  avons  vu  autre  part,  la  Belgique, 
comme  travail  et  comme  goût,  s’inspire  manifestement  de  la  Erance  et  la  suit  à une  distance 
respectueuse.  Nous  avons  retrouvé  chez  les  fabricants  belges  les  mêmes  formes,  les  mêmes 
garnitures  que  chez  nos  bons  tapissiers,  et  plusieurs  exposants  n’ont  fait  aucune  difficulté 
pour  reconnaître  que  certains  de  leurs  modèles,  acquis  à Paris,  avaient  été  copiés  et  repro- 
duits par  eux  avec  tout  le  soin  et  toute  la  fidélité  dont  ils  étaient  capables.  C’est  sans 
doute  la  constatation  de  cette  fidélité  à nous  demander  leurs  inspirations  qui  a dicté 
à M.  l’architecte  Fumière,  rapporteur  du  jury,  la  phrase  suivante  qui  nous  a frappé  dans 
son  excellent  rapport:  « La  Belgique  marche  sur  les  talons  de  la  France  ». 
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Il  est  à remarquer,  au  reste,  que  les  tentatives  d’émancipation  qu’il  nous  a été  permis 
de  constater  dans  la  section  belge,  pour  louables  qu’elles  soient,  ne  sont  pas  des  plus  heu- 
reuses. Certaines  incursions,  dans  le  mobilier  gothique  notamment,  prouvent  plus  d’ingé- 
niosité et  de  bon  vouloir  que  d’esprit  pratique.  Ces  tentatives,  toutefois,  nous  ont  paru 
plus  honorables  que  le  sans  façon  avec  lequel  certain  industriel  belge  a soumis  au  jury 
des  produits  qu’il  avait  simplement  achetés  à Paris,  et  dont  il  ne  pouvait  se  croire  ni  l’au- 
teur ni  l’inspirateur  même  indirect.  Le  jury  tenu  à priori , et  jusqu’à  preuve  du  contraire, 
de  considérer  comme  loyale  toute  exposition  qui  lui  est  présentée,  avait,  malgré  certains 
soupçons,  examiné  avec  soin  les  divers  meubles  de  cet  industriel  et  lui  avait  accordé  une 
de  ses  plus  hautes  récompenses.  Plus  tard,  saisi  de  nouveau  de  la  question  par  une  dénon- 
ciation en  règle,  il  chargea  notre  collègue  M.  Soubrier,  juré-adjoint  français,  de  procéder  à 
une  double  enquête  à Bruxelles  et  à Paris.  Avec  un  dévouement  et  une  habileté  qu’on  ne 
saurait  trop  louer,  M.  Soubrier  a découvert,  à Paris  même,  les  fabricants  qui  avaient 
dessiné,  sculpté  et  confectionné  les  meubles  exposés  par  l’industriel  belge.  En  consé- 
quence, celui-ci  a été  disqualifié  et  rayé  par  le  jury  de  la  liste  des  récompenses. 

Etait-il  le  seul  dans  son  cas?  le  fait  n’est  pas  probable.  Plusieurs  jurés  ont  cru  recon- 
naître chez  certains  autres  exposants  des  meubles  fabriqués,  en  partie  au  moins,  à Paris. 
L'un  des  jurés  étrangers,  ébéniste  et  tapissier,  nous  a déclaré  que  certains  sièges  exposés 
par  un  de  ses  nationaux  n’avaient  pu  être  garnis  dans  leur  pays  d’origine,  car  il  n'existait 
pas,  dans  tout  le  pays  en  question,  un  seul  garnisseur  capable  d’exécuter  un  pareil  tra- 
vail, etc.,  etc.;  mais,  nous  l’avons  dit,  le  jury  s’étant  fait  un  devoir  de  considérer  comme 
loyaux  tous  les  produits  qui  lui  étaient  soumis,  ne  pouvait  sévir  qu’en  présence  d’une 
supercherie  absolument  évidente.  Toutefois,  cette  constatation  comporte  un  enseignement 
qu’il  n’est  pas  permis  de  négliger. 


III 


Ainsi  donc,  pour  résumer  les  opérations  du  jury  : 


Avec  58  exposants 

l’Allemagne  a 

obtenu  8 

hautes  récompenses  et  2 5 

— 53  — 

les  Pays-Bas 

— 6 

T4 

— 35  — 

la  Belgique 

— 1 1 

— 1 2 

— 18  — 

la  France 

— 14 

— 3 

Ces  chiffres  se  passent  de  tout  commentaire. 

Si  maintenant,  nous  réfugiant  dans  les  sphères  supérieures  de  la  production,  nous 
cherchons  comment  sont  répartis  les  diplômes  d’honneur,  nous  trouvons  : 

Que  la  France  en  a obtenu  6;  les  Pays-Bas  2;  la  Belgique  2;  l’Allemagne  1. 

Ainsi,  indépendamment  du  diplôme  d'honneur  hors  classe,  voté  publiquement  à 
l’Ameublement  français,  notre  pays  a obtenu  à lui  seul  un  plus  grand  nombre  de  diplômes 
que  toutes  les  autres  nationalités  réunies.  Avec  ses  18  exposants  il  a conquis  plus  de 
diplômes,  de  médailles  d’or  et  d’argent  que  l’Allemagne  et  les  Pays-Bas,  qui  présen- 
taient ensemble  111  inscriptions  au  catalogue;  et  cela  sans  qu’on  ait  fait  acte  à notre 
endroit  de  courtoisie  particulière  ou  d’indulgence  spéciale.  Il  nous  est  même  permis 
d’affirmer  qu’on  a été  justement  sévère  pour  nos  produits,  et  d’autant  plus  exigeant  que  la 
France  est,  depuis  plus  longtemps,  en  possession  d’une  supériorité  incontestable.  Jamais 
donc  victoire  ne  fut  plus  complète  ni  plus  décisive. 
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Est-ce  à dire  pour  cela  que  tout,  dans  l’exposition  française,  ait  été  hors  de  critique  et 
que  l'on  ne  puisse  y trouver  rien  à redire?  Assurément  non.  Et,  en  premier  lieu,  il  nous 
faut  bien  reconnaître  que  notre  exposition  n’était  pas  suffisamment  pratique.  En  limitant 
les  admissions  à un  petit  nombre  de  maisons  choisies,  toutes  de  premier  ou  de  second 
ordre,  et  en  poussant  ces  maisons  à n’exposer  que  des  œuvres  de  premier  mérite,  on  a 
certainement  commis  une  faute,  car  on  a aidé  nos  adversaires  à propager  ce  bruit  malveil- 
lant que  tout  ce  que  Paris  produit  est  d’un  prix  inabordable.  Comme  conséquence  de  ce 
choix  trop  parfait,  de  cette  sélection  trop  délicate,  nos  concurrents  étrangers  ont  beaucoup 
vendu,  nos  nationaux  n’ont  pas  fait  une  seule  affaire  importante. 

L'exagération  dont  on  taxait  nos  prix  était-elle  réelle?  Nullement;  car,  à différentes 
reprises,  les  jurés  hollandais  et  allemands  se  sont  enquis  de  ce  que  coûtaient  certains 
ouvrages  exposés  dans  notre  section  et  ont  déclaré  hautement  qu’il  leur  serait  impossible 
« alors  même  qu'ils  auraient  les  mains  nécessaires  »,  d'établir  de  pareils  meubles  à d’aussi 
avantageuses  conditions.  Mais  le  public,  l’acheteur,  le  passant,  est-il  assez  préparé  pour 
comprendre  le  mérite  d'ouvrages  presque  parfaits,  assez  raffiné  pour  ne  pas  se  contenter 
d'à-peu-près,  assez  bien  inspiré  pour  ne  pas  préférer  trop  souvent  le  bon  marché  à la 
bonne  confection?  Le  fait  est  au  moins  douteux.  L’expérience  prouve  même  que  lorsqu’on 
lui  offre  à bas  prix  la  contrefaçon  plus  que  médiocre  d'un  meuble  de  valeur,  il  se  persuade 
qu'on  lui  propose  une  bonne  affaire. 

Eh  bien,  c’était  là  encore  un  défaut  capital  de  notre  exposition.  L’étranger  pouvait 
offrir  à bas  prix  la  contrefaçon  d’ouvrages  superbes  exposés  chez  nous.  Un  grand 
nombre  des  meubles  envoyés  par  certains  de  nos  fabricants  sont,  en  effet,  des  copies 
textuelles  d'ouvrages  anciens,  ouvrages  dont  le  dessin  est,  par  conséquent,  depuis  long- 
temps dans  le  domaine  public.  Ces  copies,  parfois  égales  en  perfection  aux  originaux, 
le  fabricant  étranger  en  achète  un  exemplaire  et  les  contrefait  ensuite  à la  douzaine, 
escamotant  les  travaux  pénibles,  évitant  les  coupes  difficiles,  les  contre-placages  coûteux, 
dorant  mal,  supprimant  la  ciselure  sur  les  parties  peu  visibles,  et,  de  la  sorte,  dans  une 
section  voisine,  on  rencontre  la  charge  de  nos  plus  beaux  meubles  classiques  à 5o  pour  ioo 
moins  cher  que  les  échantillons  que  nous  avons  eu  tant  de  mal  à reconstituer. 

Il  serait  grand  temps,  croyons-nous,  de  sortir  de  ces  pratiques  dangereuses.  On  com- 
prend qu’il  y a quarante  ans,  lorsque  nous  avions  perdu  toutes  les  traditions  de  nos  arts 
d’ameublement,  lorsque  « les  mains  » nous  manquaient,  lorsque  tout  était  à refaire  dans 
notre  éducation  mobilière,  nous  ayons  eu  recours  à un  grand  nombre  de  copies;  cela  était 
indispensable  pour  reformer  notre  goût  et  surtout  pour  repeupler  nos  ateliers  d’un  per- 
sonnel d’élite.  Mais  aujourd'hui  ce  personnel  est  reformé.  Les  ouvrages  contemporains  ne 
sont  pas  rares,  qui  égalent  les  ouvrages  anciens.  Il  nous  faut  donc  cesser  de  copier  et  de 
recopier,  et  tâcher  de  produire  des  meubles  nouveaux,  appropriés  à nos  besoins,  dont  au 
moins  les  modèles  seront  notre  propriété,  et  que  nos  rivaux  ne  pourront  pas  reproduire 
gratuitement  et  sans  notre  assentiment  préalable. 

Eux-mêmes,  du  reste,  ne  demandent  que  cela.  Ils  ne  refusent  pas  de  recevoir  leurs 
inspirations  de  Paris,  et  M.  Soubrier  a pu  admirer  comme  moi  l’enthousiasme  de  nos 
collègues  étrangers,  chaque  fois  qu'ils  constataient  chez  un  de  nos  nationaux  une  tentative 
sérieuse  pour  arriver  à produire  du  neuf.  Comme  conséquence,  on  serait  bien  surpris  si 
l’on  voyait  les  coefficients,  relativement  énormes,  dont  ils  ont  gratifié  les  efforts  tentés  par 
nos  fabricants  pour  sortir  des  sentiers  battus.  L'indication  est  précieuse,  et  c’est  assuré- 
ment de  ce  côtéfqu'est  l’avenir  certain  de  notre  industrie  mobilière. 

Cessons  donc  de  nous  préoccuper  outre  mesure  des  modèles  anciens;  ne  nous  épui- 
sons plus  en  sacrifices  inutiles  pour  réunir  de  coûteux  échantillons  et  pour  taire  de  stériles 
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copies;  n’érigeons  pas  le  plagiat  à la  hauteur  d’un  principe;  cessons  de  médire  du  temps 
présent  et  des  institutions  actuelles;  renonçons  à ces  grandes  phrases,  à ces  théories 
obscures,  tendant  à faire  revivre  un  passé  dont  le  retour  ne  pourrait  que  nous  être  fatal; 
n’oublions  pas  que  ces  fameuses  corporations,  dont  on  regrette,  sans  les  connaître,  la 
fort  heureuse  disparition,  ont  jadis  atrophié  notre  industrie  nationale,  et  que,  pour  empê- 
cher cette  industrie  de  succomber  sous  des  entraves  odieuses,  François  I",  Henri  II, 
Henri  IV  et  Louis  XIV  ont  été  obligés  défaire  un  constant  appel  à l’étranger;  souve- 
nons-nous que,  parmi  les  artistes  rassemblés  aux  Gobelins  par  Colbert,  les  Flamands 
Janssen,  Marc  de  Coomans,  François  de  la  Planche  et  Van  der  Meulen  tenaient  la  pre- 
mière place,  et  que  Megliorini,  Gachetti,  Domenico  Cucci,  Caffieri,  et  vingt  autres  encore 
de  leurs  collaborateurs,  étaient  originaires  d’Italie.  Pensons  enfin  qu’au  siècle  dernier 
Paris  en  était  réduit  à admirer  les  ouvrages  de  Lorta,  d’Œben,  de  Beneman,  de  Schwerd- 
feger,  de  Resener,  tous  d’origine  exotique,  alors  qu’en  notre  siècle  notre  industrie  s’est 
reconstituée  (et  c’est  là  une  de  nos  gloires)  par  sa  propre  vigueur,  et  presque  sans  faire 
appel  à des  interventions  étrangères. 

Si  donc  nous  pouvons  imposer  silence  à ces  bavards  malencontreux  qui  nous  discré- 
ditent au  dehors,  en  proclamant  partout  que  notre  industrie  se  meurt:  si  nous  parvenons 
à rentrer  dans  cette  voie  de  la  production  contemporaine,  originale,  que  nous  avons  trop 
facilement  abandonnée  pour  nous  livrer  à d’intéressantes  mais  dangereuses  restitutions; 
si  nous  voulons  utiliser,  dans  la  mesure  du  possible,  les  moyens  mécaniques  pour  obtenir 
économiquement  la  reproduction  de  modèles  nouveaux,  logiquement  dessinés  et  décorés 
avec  goût,  mais  qui  demeureront  notre  propriété,  nous  ne  tarderons  pas  à reprendre  la 
direction  du  marché  européen,  et  nous  verrons  se  dissiper  brusquement  les  nuages  qu'on 
amoncelle,  comme  à plaisir,  pour  nous  faire  paraître  l’avenir  plus  sombre. 

Et  si  nous  faisons  cela,  l’exposition  d’Amsterdam  n’aura  pas  été  seulement,  pour 
l’ameublement  français,  l'occasion  d’un  nouveau  triomphe,  elle  nous  aura  fourni  encore 
une  utile  et  profitable  leçon. 

Henry  Havard, 

Président  du  jury  de  la  classe  -’4,  à l’Exposition  d’Amsterdam. 
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LES  PLAFONDS  DANS  l’aNTIQUITÉ 

L faut  tout  d’abord  le  constater  : chez  tous  les  peuples  pri- 
mitifs, la  décoration  des  plafonds  a été  subordonnée  à la 
construction,  et  les  arts  de  peinture  et  sculpture  n’ont 
jamais  tenté  de  s’affranchir  des  lois  impérieuses  de  l'ar- 
chitecture, dont  ils  n étaient  en  quelque  sorte  que  les 
annexes.  En  Egypte,  la  mesure  des  pierres  qu’on  pouvait 
employer  a été  en  quelque  sorte  le  régulateur  de  la  dis- 
position des  plafonds.  Les  grandes  salles  que  l’on  voit 
dans  les  monuments  égyptiens  ne  sont  qu’une  réunion  de  colonnes  suppor- 
tant une  terrasse,  et  cette  terrasse  est  formée  par  les  dalles  de  pierre  qui 
s’étendent  d’une  colonne  à une  autre.  Il  n’y  a donc  pas  de  salles  ayant  un  pla- 
fond susceptible  de  recevoir  une  grande  décoration  analogue  à celle  que  nous 
faisons  aujourd’hui.  Le  plafond  n’étant  que  le  dessous  des  dalles  qui  s’étendent 
du  mur  à une  colonne,  ou  qui  relient  les  colonnes  entre  elles,  était  nécessai- 
rement divise  en  compartiments  de  dimension  restreinte.  C’est  a cela  que 
Diodore  de  Sicile  fait  allusion  lorsqu’il  dit,  à propos  du  monument  qu’il 
appelle  le  tombeau  d’Osymandias  : « Tout  le  plafond  était  d’une  seule  pierre 
et  parsemé  d’étoiles  sur  un  fond  bleu  ». 

Il  y avait  aussi  en  Egypte  des  plafonds  décorés  de  bas-reliefs  dont  le  sujet 
se  rattachait  habituellement  à la  voûte  céleste.  Tel  est,  par  exemple,  le  fameux 
zodiaque  de  Denderah,  qui  formait  un  plafond  dans  une  très  petite  pièce  du 
temple.  L’usage  de  représenter  le  ciel  sur  un  plafond  était  absolument  con- 
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forme  aux  idées  des  Égyptiens;  mais  on  a également  employé  pour  ce  genre  de  décoration, 
soit  des  hiéroglyphes,  soit  des  ornements  dont  la  forme  est  le  plus  souvent  empruntée  au 
règne  végétal,  et  dont  la  couleur,  toujours  posée  en  aplat,  était  généralement  d’une  teinte 
assez  vive. 

Les  monuments  égyptiens  ne  nous  présentent  rien  qui  ressemble  à la  nef  de  nos 
églises,  ou  aux  vastes  salles  de  nos  palais,  qui,  étant  vides,  sont  naturellement  recouvertes 
par  une  surface  formant  un  plafond  unique.  Les  plafonds  des  grandes  salles,  étant  toujours 
formés  de  plusieurs  compartiments,  ne  différaient  donc  pas,  quant  à la  surface  décorée, 
de  ceux  qu’on  voyait  dans  les  vestibules  ou  dans  les  pièces  de  petite  dimension. 

En  Grèce,  le  système  adopté  pour  la  décoration  des  plafonds  se  modifia  nécessaire- 
ment par  suite  des  changements  sur- 
venus dans  l’architecture.  Les  salles 
intérieures  ne  sont  plus  comme  en 
Égypte  remplies  par  des  colonnes 
supportant  des  dalles  qui  vont  de 
l’une  à l’autre;  elles  sont  vides  et  les 
murs  sont  reliés  par  des  solives  qui 
constituent  un  plafond  quelquefois 
d’assez  grande  dimension.  Ces  so- 
lives, coupées  par  d’autres  solives 
dans  lesquelles  elles  s’emboîtent, 
laissent  entre  elles  des  espaces  vides 
qui,  étant  plus  enfoncés,  forment  ce 
qu’on  appelle  des  caissons,  à cause  du 
rapport  que  l’on  a trouvé  entre  ces 
enfoncements  et  une  caisse.  Cette 
construction,  soit  qu’elle  fût  en  bois, 
soit  qu’elle  fût  en  pierre  ou  en  mar- 
bre imitant  le  bois,  était  toujours 
apparente,  en  sorte  que  le  plafond 
se  trouvait  divisé  en  compartiments 
qui  généralement  correspondaient  aux  divisions  des  dalles  qui  formaient  le  plancher. 
L’œil  du  spectateur  embrassait  ainsi  dans  son  ensemble  toutes  les  grandes  lignes  orne- 
mentales de  la  décoration. 

Les  caissons  des  plafonds  dans  l’antiquité  étaient  ordinairement  enrichis  de  sculptures 
entaillées  dans  le  marbre  ou  la  pierre,  ou  bien  rapportées  en  bronze,  ou  même  simplement 
en  stuc  dans  les  monuments  de  moindre  importance.  Pour  ne  pas  s’éloigner  de  la  vraisem- 
blance, on  choisissait  pour  ornements  ceux  qui  peuvent  être  sculptés  dans  les  solives  elles- 
mêmes,  ou  bien  attachés  de  la  manière  la  plus  naturelle  au  fond  du  caisson.  La  rosace, 
par  exemple,  est  un  ornement  qui  décore  très  souvent  le  caisson;  mais  la  rosace  est  suscep- 
tible de  recevoir  les  configurations  les  plus  diverses.  Il  y a des  rosaces  qui  n'ont  qu’une 
seule  rangée  de  pétales,  d’autres  qui  en  ont  deux,  et  quelques-unes  en  ont  trois.  Ces 
pétales,  qui  sont  tantôt  arrondis,  tantôt  aigus,  tantôt  dentelés,  ont  toujours  pour  point 
de  départ  une  sorte  de  culot  qui  en  occupe  le  centre.  On  imagina  plus  tard  de  décorer  les 
caissons  avec  des  masques  en  relief. 

Sous  la  décadence,  la  profusion  des  ornements  a souvent  altéré  le  caractère  de  l’archi- 
tecture. C’est  ainsi  que,  dans  les  monuments  de  Baalbeck  et  de  Palmyre,  on  voit  des  cais- 
sons remplis  par  des  figures  ou  des  ornements  d’un  relief  très  prononcé,  qui  surchargent 
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l’ensemble  au  point  d en  taire  disparaître  à peu  près  les  lignes  générales.  Toutes  ces 
sculptures  donnent  pourtant  à 1 édifice  une  très  grande  apparence  de  richesse;  mais  dans 
les  grandes  époques  et  surtout  en  Grèce,  quand  l'ordre  dorique  a domine  dans  l’architec- 
ture, la  décoration  des  plafonds  était  au  contraire  d’une  grande  simplicité. 

De  tout  temps  la  peinture  a concouru  avec  la  sculpture  à la  décoration  des  plafonds; 
mais  rien  ne  nous  autorise  à supposer  que  ces  plafonds  aient  été  ornés,  comme  ceux 
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des  temps  modernes,  de  groupes  importants,  formant  par  eux-mêmes  un  sujet 
déterminé.  Les  figures  qui  décoraient  les  plafonds  étaient  toujours  isolées,  ou  du  moins 
ne  se  reliaient  entre  elles  que  par  un  système  ornemental,  composé  de  rinceaux,  de  feuil- 
lages ou  de  méandres,  distribues  le  long  des  poutres. 

Le'  ecri\ ains  anciens  ne  citent  aucun  peintre  célèbre  qui  ait  lait  des  plafonds.  Tout 
semble  donc  indiquer  que  les  anciens  n'ont  jamais  connu  la  peinture  appliquée  en  grand, 
comme  l'ont  pratiquée  les  modernes,  à la  décoration  des  voûtes  et  des  plafonds.  Les  pein- 
"res  se  seraient  difficilement  accoutumes  aux  raccourcis  qu’exige  le  plafonnement  des 
• r»ures>  et  celles  qu  ils  pouvaient  être  tentes  de  mettre  sur  des  voûtes  devaient  toujours 
avoir  leur  plein  développement,  comme  les  animaux  qu'ils  montrent  courant  dans  les  rin- 
ceaux. On  peut  en  enet  remarquer  que  ceux-ci  ne  se  présentent  jamais  complètement  de 
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lace,  mais  vont  toujours  de  droite  à gauche  ou  de  gauche  à droite.  La  peinture  pittoresque, 
dans  le  sens  spécial  que  nous  attachons  à ce  mot,  ne  parait  pas  avoir  été  pratiquée,  et 
l’ordonnance  d’une  composition  peinte  ne  diffère  pas  de  celle  d'un  bas-relief. 

Les  couvertures  en  voûtes,  qui  ne  paraissent  pas  avoir  été  employées  chez  les  Grecs, 
étaient  au  contraire  assez  communes  chez  les  Romains.  Ces  plafonds  cintrés  empruntè- 
rent aux  couvertures  plates  leurs  compartiments  et  leurs  détails  décoratifs.  Il  existe  en 
effet  un  assez  grand  nombre  de  voûtes  antiques  décorées  de  caissons,  qui  n'en  sont  pas 
moins  l'intervalle  quadrangulaire,  supposé  formé  par  le  croisement  des  solives,  et  rempli 
par  la  nécessité  d’établir  le  plancher,  qui  n’est  autre  que  la  surface  supérieure,  opposée 
à la  surface  inférieure  du  plafond.  L'ouvrage  le  plus  célèbre  que  nous  puissions  citer 
dans  ce  genre  est  la  coupole  du  Panthéon  d’Agrippa.  Il  est  divisé  en  caissons  qui  étaient 
revêtus  de  stuc. 

Le  stuc,  composition  faite  avec  de  la  poudre  de  marbre  et  de  la  chaux,  a été  très  sou- 
vent employé  par  les  Romains  dans  la  décoration  des  plafonds.  Ils  s’en  servaient  pour  faire 
des  revêtements,  des  ornements  et  toutes  sortes  de  figures  en  bas-relief.  On  en  a retrouvé 
dans  les  restes  d'un  grand  nombre  d’édifices,  ou  le  stuc  servait  à faire  les  corniches,  les 
profils  et  tous  les  détails  de  l’architecture.  C'est  le  même  procédé  qui  fut  appliqué  plus 
tard  par  Raphaël  pour  la  décoration  des  loges  du  Vatican  et  il  en  avait  trouvé  le  modèle 
dans  des  ruines  romaines  et  particulièrement  dans  les  thermes  de  Titus.  Cet  édifice  avait 
conservé  des  plafonds  revêtus  de  stuc  élégamment  ornés  de  petits  ornements  en  reliefs,  de 
détails  et  de  rinceaux  colorés  se  détachant  sur  des  teintes  plates,  de  figures  très  légères 
s'enlevant  sur  des  fonds  lisses.  Ce  genre  de  décoration  a été  fort  goûté  par  les  artistes  de  la 
Renaissance  italienne  qui  en  ont  fait  la  base  de  leur  système  de  décoration  ornementale. 

Chez  les  Romains,  les  pièces  qui  constituaient  l’appartement  proprement  dit  étaient 
généralement  fort  petites,  car  les  grandes  salles  comme  l’atrium,  qui  formait  le  centre  de 
l'habitation,  étaient  de  véritables  cours  entourées  d'un  portique,  mais  toujours  ouvertes 
dans  le  milieu  de  manière  à laisser  voir  le  ciel. 

Les  documents  font  malheureusement  défaut,  et  comme  les  habitations  de  Pompéi  ont 
presque  toujours  perdu  leurs  plafonds,  nous  ne  pouvons  juger  de  leur  style  que  par  les  pein- 
tures qui  recouvrent  encore  les  murailles.  Ces  arabesques  antiques  nous  fournissent  un 
thème  inépuisable  de  fantaisies  délicieuses.  Le  règne  végétais’)-  mêle  à des  représentations 
d’animaux  réels  ou  fantastiques.  Les  couleurs,  quoique  très  vives,  ne  sont  jamais  dispa- 
rates et  la  forme,  toujours  élégante,  cherche  les  combinaisons  décoratives  les  plus 
agréables  pour  l’œil.  Les  peintures  de  Pompéi  nous  offrent  sous  ce  rapport  une  variété 
immense.  Tantôt  ce  sont  des  bœufs  ou  des  chevaux  qui  courent  parmi  les  enroulements 
de  feuillage  et  alternent  avec  des  fleurs  d'une  dimension  impossible.  Ailleurs  on  voit 
des  chevaux  ailés  dont  la  croupe  se  termine  en  tiges  de  plantes  ou  en  larges  feuilles,  ou 
des  Psychés  aux  ailes  de  papillons  qui  surgissent  parmi  les  rinceaux.  Les  chèvres  et  les 
cerfs  bondissent  à travers  les  branches;  les  lions,  les  hippocampes,  les  sphinx,  les  griffons 
se  combinent  avec  les  masques  tragiques  ou  comiques  ; les  dauphins  portant  de  petits 
enfants  ailés,  les  sirènes  voguant  sur  les  eaux,  se  mêlent  aux  paons  et  aux  oiseaux  aqua- 
tiques qui  se  jouent  parmi  les  pampres.  Des  poissons  de  couleur  fantastique,  des  insectes 
posés  sur  les  tiges  bizarrement  contournées  des  convolvulus,  des  figures  assises  sur  le 
calice  des  fleurs,  des  danseuses  encadrées  dans  de  gracieux  losanges,  des  camées  suspendus 
à des  rubans,  des  architectures  toutes  bigarrées,  donnent  à ces  décorations  l’aspect  d un 
monde  imaginaire,  créé  pour  le  plaisir  des  yeux,  ou  rien  n'est  logique,  ou  rien  n’est  pos- 
sible, mais  où  tout  est  charmant. 

René  Ménard. 
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eux  qui  ont  lu  les  romans  de  Sacher-Ma- 
soch connaissent  déjà  les  Hutsules  de  la 
Galicie  orientale.  C’est  une  tribu,  pour  ainsi 
dire,  de  montagnards  ruthéniens  qui  ha- 
bitent les  Carpathes  et  diffèrent  des  autres 
populations  ruthéniennes  par  leurs  moeurs, 
leurs  costumes  et  leur  idiome.  Hutsule,  dans 
la  langue  roumaine,  signifie  voleur,  brigand. 

En  effet,  les  Hutsules,  au  commence- 
ment de  ce  siècle,  étaient  encore  connus 
comme  des  bandits  célèbres;  aujourd’hui, 
leurs  vieillards  considèrent  cette  époque 
comme  la  plus  brillante  de  leur  passé. 

On  ignore  d'où  vient  ce  peuple  étrange.  Quelques  ethnographes,  et 
notamment  Oberlander,  se  basant  sur  leurs  mœurs,  prétendent  qu’ils 
sont  de  la  race  des  Scythes.  D’autres,  en  considération  de  leur  instinct 
décoratif,  en  font  des  Orientaux,  et  plus  particulièrement  des  Parthes.  Ces 
deux  opinions,  comme  on  le  voit,  sont  très  divergentes. 

Quelle  que  soit  leur  origine,  les  Hutsules  ont,  en  effet,  un  goût  très  vif  pour  la 
décoration  voyante  et  brillante,  surtout  dans  leurs  costumes.  Leurs  vêtements  sont  de 
couleurs  vives  et  couverts  à profusion  d’ornements  de  métal,  pour  lesquels  ils  emploient 
surtout  le  cuivre  jaune  qui  a pour  eux  l’avantage  d’imiter  l’or. 

C’est  surtout  les  jours  de  fête  qu’il  faut  voir  le  Hutsule,  dans  toute  la  splendeur  de 
son  costume  original.  Il  est  vêtu  d’une  houppelande  en  gros  drap  rouge,  ornée  de  soutaches 
bleues  et  de  passementeries  de  laine  de  toutes  couleurs  rehaussées  de  filet  de  faux  or. 

Cette  houppelande  entr’ouverte  laisse  voir  un  gilet  en  peau  de  mouton  orné  de 
broderies  en  laine  de  couleurs  et  d’ornements  de  maroquin. 

Son  pantalon,  rentré  dans  ses  bottes, est  rouge  également;  comme  sa  chemise  est  ornée 
d'une  riche  bordure,  il  la  laisse  souvent, par-dessus  son  pantalon,  flotter  autour  de  sa  taille. 


Croix  que  les  femmes  hutsules  portent  les 
jours  de  fête  suspendue  au  cou  à l’aide 
d’une  longue  chaîne. 


Pomme  de  canne  en  cuivre. 


Parure  de  tête  que  les  femmes  hutsules  portent  sur  le  front. 


Poire  à poudre  en  bois  enrichie  d'ornements  de  nacre 
et  de  fil  de  laiton. 


Croix  de  cuivre  suspendues  à un  collier  d’ambre. 
(Parure  de  femmes  ) 


Boucle  ou  fermoir  de  collier. 
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Il  porte  encore  un  ceinturon  garni  de  trois  ou  quatre  boucles  de  cuivre  embellies 
d’anneaux  de  même  métal  très  richement  travaillés;  dans  ce  ceinturon  est  passé  un  pistolet 
également  couvert  d’incrustations  et  de  ciselures. 

A son  cou  pendent  un  sac  orné  de  galons  enrichis  d’une  multitude  de  boutons  de 
cuivre,  et  sa  poire  à poudre  toute  recouverte  d’ornements  de  cuivre  et  d’incrustations  de  nacre. 

Il  est  coiffé  d’un  chapeau  rond,  orné  d’un  ruban  de  plaques  de  métal;  et  il  porte  à la 
main  une  forte  canne  terminée,  en  guise  de  pomme,  parunepetitehachettedecuivre  ciselé. 

Les  femmes  hutsules,  en  habits  de  fête,  portent  également  une  houppelande  rouge  et 
un  gilet  de  peau  de  mouton;  mais  ce  dernier  est  bien  plus  richement  brodé  que  celui  des 
hommes. 

Sur  leur  poitrine  s’étale  une  nombreuse  quincaillerie  d’ornements  de  cuivre  qui 
scintillent  à la  lumière  et  sonnent  comme  les  grelots  d’une  folie. 

C’est  dans  ces  grandes  occasions  que  la  femme  hutsule  porte  un  jupon  qui  est 
toujours  bleu;  car  autrement  elle  se  contente  de  mettre  autour  de  sa  taille 
deux  pièces  d’étoffe,  une  devant  et  une  derrière,  tout  simplement  deux 
tabliers. 

Ainsi  parés,  le  Hutsule  et  sa  femme  montent  sur  ces  petits  chevaux 
nerveux  et  rapides,  dont  la  race  est  inconnue  en  Galicie  et  qu’ils  ont, 
dit-on,  amenés  avec  eux  de  leur  pays  d’origine.  Puis  tous  deux  allument 
leurs  pipes,  car,  chez  les  Hutsules, les  femmes  fument  comme  les  hommes, 
dans  de  belles  pipes  richement  décorées  d’ornements  de  laiton.  Et  les 
voilà  partis,  au  petit  trot  sautillant  de  leurs  montures,  qui  fait  sonner  leurs  parures  de 
cuivre.  Ils  vont  sans  doute  à une  noce  ou  à un  pèlerinage;  car,  pour  les  Hutsules,  ce  sont 
les  deux  plus  grandes  solennités,  et  celles  ou  ils  revêtent  leurs  plus  riches  costumes. 

Les  jeunes  filles  surtout  usent  et  abusent  des  ornements  de  métal  dans  leurs  toilettes. 
Le  cou  et  la  poitrine  sont  chargés  de  colliers  de  perles  de  verre  et  de  chaînes  de  cuivre 
auxquelles  elles  attachent  une  quantité  de  petites  croix,  et  souvent  des  pièces  de  monnaie 
et  des  médailles  d’argent,  de  cuivre  ou  d’étain. 

Elles  portent  des  boucles  d’oreilles,  et,  sur  la  tête,  une  sorte  de  bandeau  tout  garni 
d’ornements  de  cuivre,  qui  leur  couvre  entièrement  le  front,  ce  qui  est  dommage,  car  cela 
donne  à leur  physionomie  un  air  dur  et  inintelligent. 

Elles  ont  encore  les  tresses  de  leurs  cheveux  parsemées  de  petits  boutons  de  cuivre  et 
de  coquilles  blanches  qu’elles  ont  ramassées  sur  le  bord  de  la  Theiss. 

Ainsi  harnachées  comme  des  mules  espagnoles,  elles  vont,  dans  leur  beauté  étrange, 
avec  leur  démarche  gauche  et  lourde  de  filles  des  montagnes,  se  promenant  le  dimanche 
et  les  jours  de  fête,  dans  les  villages,  de  cabaret  en  cabaret,  là  où  l’on  boit  de  l’eau-de-vie, 
qu’elles  aiment,  et  où  l’on  danse  la  mazurka  dont  elles  raffolent. 

M.  Wierzbicki,  directeur  du  musée  industriel  de  Lemberg,  a consacré  à l’art  rustique 
des  Hutsules  un  fascicule  d’un  ouvrage  en  cours  de  publication,  dans  lequel  il  rassemble 
les  ornements  de  l’industrie  domestique  des  paysans  ruthéniens.  M.  Wierzbicki  a inséré 
dans  cette  livraison  de  nombreux  dessins  des  ouvrages  en  métal  que  les  Hutsules 
fabriquent  pour  orner  leurs  costumes.  Les  ornements  qui  décorent  ces  parures  de  cuivre 
sont  curieux  à observer.  Ils  ont  une  origine  très  lointaine.  Le  style  rappelle  souvent  celui 
de  Byzance,  quoiqu’on  y trouve  aussi  des  motifs  Renaissance,  surtout  dans  les  croix, 
comme  on  peut  le  voir  d’après  les  dessins  que  nous  publions. 

Les  ornements  triangulaires,  les  boucles  d’oreilles  et  les  bandeaux  chargés  de  petites 
plaques  de  cuivre,  que  les  femmes  portent  sur  le  front,  ont  beaucoup  d’analogie  avec  des  pa- 
rures semblables  trouvées  par  le  docteur  Schliemann  dans  les  fouilles  du  tertre  de  Kissarlik. 


Boucles  d’oreilles. 
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Les  ronds  de  cuivre  qui  ornent  les  ceintures  d’hommes,  et  qui  sont  décorés  de  dessins 
exécutés  à froid,  rappellent  des  objets  semblables  trouvés  dans  les  tombeaux  étrusques. 
Ils  les  rappellent  non  seulement  par  leurs  formes,  mais  aussi  par  le  genre  d’ornements  qui 
les  décorent  et  par  les  procédés  d’exécution. 

Ce  sont  aussi  de  curieuses  pièces  décoratives  que'ces  hachettes  de  cuivre  toutes  couvertes 
de  riches  gravures,  et  surtout  ces  poires  à poudre  d’un  travail  si  fouillé.  Leurs  ornements 
se  rapprochent  des  styles  de  l'Inde.  Us  ne  sont  pas  sans  analogie  avec  ceux  qui  recouvrent 
les  ouvrages  en  bois  fabriqués  dans  les  villages  de  l’Indo-Chine,  et  dont  nous  avons  vu  à 
Londres  de  si  curieux  spécimens  rapportés  par  le  prince  de  Galles.  D’ailleurs,  les  Hutsules 
fabriquent  des  bouteilles  en  bois  qui,  d’après  ce  qu’assure  M.  le  docteur  Exner,  sont,  de 
forme  et  de  style,  identiques  aux  bouteilles  de  même  genre  fabriquées  par  les  Hindous. 

Plusieurs  autres  de  leurs  ornements  rappellent  les  styles  orientaux,  notamment  celui 
qui  surmonte  les  couvercles  de  leurs  pipes  de  cuivre.  C’est  une  sorte  de  palmette  qui  a la 
forme  de  l'arbre  sacré  des  Perses  : l’arbre  du  paradis  ou  de  la  reproduction  universelle 
qui  se  rencontre  sur  les  monuments  des  Assyriens  et  des  anciens  Perses.  On  le  retrouve, 
avec  des  modifications,  sur  les  tapis  de  Perse  et  du  Kourdistan.  Notre  dessinateur  l’a 
reproduit  de  chaque  côté  du  cul-de-lampe  qui  termine  cet  article. 

En  conséquence  de  leur  goût  pour  les  ornements  de  cuivre,  le  métier  de  fondeur  est 
très  estimé  chez  les  Hutsules.  Mais  les  produits  des  fabriques  faisant  successivement 
disparaître  ceux  de  l’industrie  domestique,  les  montagnards  hutsules,  qui  savent  encore 
fondre  et  ciseler  les  ornements,  sont  plus  rares  de  jour  en  jour.  On  dit  qu’ils  ne  sont  plus 
que  quinze  possédant  encore  les  véritables  traditions  de  cette  industrie. 

Et  encore,  en  comparant  leur  travail  avec  celui  du  siècle  dernier,  on  le  trouve  inférieur 
comme  exécution. 

La  fabrication  des  ornements  de  cuivre  hutsules  prendra  peut-être  une  nouvelle 
extension;  car,  grâce  aux  fréquentes  expositions  ethnographiques  de  Kalomea,la  mode  s’en 
répand  dans  les  principales  villes  de  Galicie;  et  les  expositions  universelles  peuvent  la 
propager  dans  toutes  les  grandes  villes  de  l’Europe.  C’est  ce  qui  a eu  lieu  pour  les  broderies 
russes  et  ruthéniennes.  Mais,  en  se  généralisant,  ces  ornements  de  l’industrie  domestique, 
imités  sans  exactitude,  perdent  leur  originalité  et  le  caractère  de  leur  style.  Aussi  c’est  un 
des  buts  de  la  publication  de  M.  Wierzbicki  de  rappeler  aux  copistes  infidèles,  en  leur 
mettant  sous  les  yeux  les  modèles  originaux,  la  vraie  tradition  des  ornements  qu’ils 
imitent. 

J . Gorgoi.f.wsk i. 
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Esclavage  en  or  avec  plaques  émaillées.  — Fabriques  de  Caen,  fin  du  xvin®  siècle. 
(Collection  de  M“c  Aug.  Leroi,  à Caen.) 
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La  municipalité  de  Caen  a ouvert  le  io  juin 
dernier,  dans  les  salles  de  l’hôtel  de  ville,  à 
l’occasion  des  fêtes  qui  ont  eu  lieu  pour  le  con- 
cours régional  et  l’inauguration  de  la  belle  statue 
d’Auber  par  M.  Delaplanche,  une  exposition 
rétrospective  que  nous  devons  signaler  à l’atten- 
tion de  nos  lecteurs,  et  qui  est  surtout  intéres- 
sante en  ce  qu’elle  renferme  de  remarquables  spé- 
cimens des  arts  industriels  qui  ont  fait  autrefois 
la  gloire  et  la  richesse  des  vieilles  cités  nor- 
mandes : la  céramique,  la  fabrication  des  den- 
telles et  la  bijouterie. 

En  céramique,  Rouen  occupe  naturellement 
la  première  et  la  plus  importante  place;  mais 
avant  d’étudier  quelques-unes  des  belles  pièces 
envoyées  à l'exposition  et  qui  suffiraient  seules 
à justifier  la  renommée  qu’avaient  si  justement 
acquise,  dans  la  première  moitié  du  siècle  der- 
nier, les  habiles  faïenciers  normands,  nous  de- 
vons jeter  un  coup  d’œil  sur  les  terres  vernis- 
sées et  particulièrement  sur  les  carrelages 
des  xiv°  et  xv“  siècles,  qui  pavaient  les  sanc- 
tuaires des  vieilles  basiliques  aussi  bien  que  l’aire 
des  demeures  féodales,  et  dont  il  reste  encore  en 
place,  entre  autres  dans  la  salle  du  chapitre  de  la 
cathédrale  de  Bayeux,  quelques  vestiges  aussi 
remarquables  au  point  de  vue  de  la  fabrication 
qu’intéressants  sous  le  rapport  archéologique  et 
iconographique. 

Parmi  ces  carrelages,  sur  l’industrie  desquels 
on  ne  possède  malheureusement  que  des  docu- 


ments tout  à fait  sommaires,  mais  que  l’on  trouve 
néanmoins  mentionnée  dès  le  xme  siècle  et  qui 
paraît  avoir  été  exercée  presque  exclusivement 
dans  les  environs  de  Bayeux  et  principalement  au 
Moîay,  nous  signalerons  surtout  les  grandes 
briques  rectangulaires  provenant  de  l’antique 
abbaye  d’Hambye,  et  qui  ont  servi  à former, 
par  assemblage,  des  dalles  funéraires  qui  de- 
vaient être  d’un  aspect  tout  à fait  décoratif  et 
profondément  saisissant  dans  leur  austérité  reli- 
gieuse, à en  juger  au  moins  d’après  les  spéci- 
mens qui  figurent  à l’exposition.  Trois  d’entre 
elles,  qui  ne  mesurent  pas  moins  de  om,27  de 
côté  sur  om,c>55  d’épaisseur  et  qui  faisaient  partie 
de  la  dalle  du  tombeau  d’un  abbé,  sont  particu- 
lièrement remarquables  : sur  l’une,  qui  occupait 
la  partie  supérieure  de  la  plaque,  on  voit,  auprès 
du  fleuron  terminant  l’un  des  pinacles  qui  flan- 
quaient l’arcade  ogivale  sous  laquelle  était  repré- 
sentée l’effigie  du  défunt,  six  moines  debout,  dans 
l’attitude  de  la  prière,  gravés  au  trait  et  se  déta- 
chant en  léger  relief  uni  d’un  beau  jaune  verdâtre 
sur  un  fond  brun  rouge;  sur  une  seconde,  placée 
à la  partie  inférieure,  se  trouve,  dans  une  sorte 
de  niche,  une  femme  agenouillée.  Le  rebord  de 
ces  deux  briques,  taillé  en  biseau,  porte  les  frag- 
ments d’une  épitaphe  écrite  en  belles  lettres 
capitales  de  la  fin  du  xivc  siècle,  qui  sont 
d’une  pureté  d’exécution  et  d’un  dessin  remar- 
quables. 

Bien  qu’elles  aient  été  signalées  dans  le  tome  XI 
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du  Bulletin  de  la  Société  des  antiquaires  de  la 
Normandie  et  qu’elles  appartiennent  au  musée  de 
la  ville  d’Avranches,  ces  grandes  briques,  dont 
l’industrie  céramique  des  autres  contrées  n’offre 
aucun  exemple  analogue,  ont  été  pour  les  visi- 
teurs de  l’exposition  de  Caen  comme  une  sorte 
de  révélation  archéologique,  et,  à les  envisager 
au  seul  point  de  vue  décoratif,  leur  importance 
est  assez  considérable  pour  que  nous  avions  cru 
devoir  leur  accorder  une 
mention  toute  particulière 
dans  ce  rapide  examen. 

Parmi  les  terres  vernis- 
sées et  émaillées,  nous  si- 
gnalerons également  quatre 
épis  de  faîtage  ne  mesurant 
pas  moins  de  im,8o  de 
hauteur  et  dont  trois,  sur- 
tout, d’une  riche  ordon- 
nance et  de  couleurs  va- 
riées , font  regretter  aux 
amateurs  du  pittoresque 
l’abandon  dans  lequel  est 
tombé  ce  genre  de  décora- 
tion architecturale,  en 
même  temps  qu’ils  donnent 
une  idée  delà  perfection  et 
de  l’importance  qu’avaient 
acquises  au  xvie  siècle  les 
fabriques  du  Pré-d’Auge 
et  de  Manerbe,  près  Li- 
sieux. 

L’exposition  renferme 
également  quelques  inté- 
ressants spécimens  des  po- 


teries de  Noron , près 


Porcelaine  de  Caen;  dé. 
(Collection  de  M. 


Bayeux , poteries  assez 
communes,  mais  qui  ne 

manquent  pas  d’un  certain  caractère  dans  leur 
naïveté,  surtout  dans  les  pièces  fabriquées  au 
commencement  du  siècle,  qui  traduisaient  d’une 
façon,  un  peu  brutale  peut-être,  mais  bien  amu- 
sante, la  haine  des  habitants  de  la  côte  normande 
contre  les  Anglais. 

Parmi  les  faïences  de  Rouen  nous  avons  re- 
marqué quelques  beaux  plats  à décor  bleu,  un, 
surtout,  à fleurons  composés,  ornés  au  centre 
d’une  fleur  de  lis;  de  magnifiques  spécimens  de 
décorations  polychromes  et  les  bustes  des  quatre 
saisons  avec  leurs  consoles,  qui  appartiennent  au- 
jourd’hui à M.  Lefrançois,  de  Rouen,  après  avoir 
servi  jusqu’en  ces  dernières  années  à décorer  la 


devanture  d’un  magasin  de  faïences  et  porcelaines 
situé  à Paris,  rue  Mabillon,  près  Saint-Sulpice. 

L’exposition  de  Caen  a mis  surtout  en  lumière 
les  porcelaines  fabriquées  dans  cette  ville,  tout  à 
fait  au  commencement  de  ce  siècle.  Dans  celles 
qui  datent'du  début  de  la  fabrication  (fig.  i),  on 
sent  comme  une  réminiscence  du  style  de  Sèvres 
des  dernières  années  du  règne  de  Louis  XVI  et, 
particulièrement,  des  décors  dessinés  par  Masson 
pour  le  service  de  la  lai- 
terie de  Trianon.  Ce  fait, 
du  reste,  n’a  rien  d’éton- 
nant,  puisque  les  fonda- 
teurs de  la  manufacture  de 
Cacny  avaient  appelé  d’an- 
ciens peintres  de  Sèvres. 
A vrai  dire,  cette  première 
période  dura  peu  — la  ma- 
nufacture, du  reste,  ne 
subsista  que  pendant  quel- 
ques années,  — mais  néan- 
moins les  porcelaines  qui 
datent  de  cette  époque  sont 
en  tous  points  remarqua- 
bles et  peuvent  lutter  avan- 
tageusement avec  les  pro- 
duits de  manufactures  plus 
célèbres.  On  remarque 
également  avec  intérêt, 
auprès  de  ces  porcelaines, 
celles  qui  sortent  des  ma- 
nufactures de  Valognes  et 
de  Bayeux,  ainsi  que  les 
faïences  de  la  petite  fabri- 
que de  Saint-Denis-sur- 
Sarthon,  dans  l’Orne,  dont 
l’existence  avait  été  signa- 
lée dès  1787  par  Odolant- 
Desnos  dans  ses  Mémoires  historiques  sur  la  ville 
d’Alençon,  mais  dont  les  produits  étaient  restés 
inconnus  jusqu’à  présent.  Les  deux  pièces  qui 
figurent  à l’exposition  et  dont  la  provenance  n’est 
pas  douteuse  pourront  servir  à fixer  les  caractères 
de  ces  faïences  assez  intéressantes. 

Mais  ce  qui  attire  plus  particulièrement  l’atten- 
tion, ce  sont  les  collections  si  complètes  d’anciens 
bijoux  normands,  que  nous  nous  borneronsà  signa- 
ler aujourd’hui,  nous  promettant  de  leur  consacrer 
plus  tard,  dans  la  Revue,  une  étude  plus  complète. 
On  ne  peut  sc  défendre  d’un  sentiment  de  regret 
en  songeant  que  ces  bijoux  si  originaux,  plus  re- 
marquables par  leur  belle  ordonnance  et  la  per- 
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fection  de  leur  travail,  que  par  la  richesse  des 
matières  mises  en  œuvre,  ne  sont  plus  recher- 
chés aujourd’hui  que  comme  des  objets  de  curio- 
sité, et  que  les  vieilles  traditions  qui  les  faisaient 
conserver,  pour  ainsi  dire  religieusement  dans 
les  familles  et  transmettre  avec  un  soin  pieux  de 
génération  en  génération,  sont  tellement  dédai- 
gnées, que  l'industrie  qui  leur  a donné  naissance 
n’a  plus  même  laissé  de  traces  dans  les  localités 
où  elle  florissait  autrefois,  et  dont  elle  faisait 
la  richesse.  Quelques-unes  de  ces  col- 
lections, entre  autres  la  vitrine  de 
Mme  Aug.  Leroi  à laquelle  nous  em- 
pruntons les  bijoux  que  représentent 
nos  dessins,  et  celle  de  M"10  Hettier, 
offrent  des  spécimens  véritablement 
merveilleux  de  cette  bijouterie  si  origi- 
nale et  d’un  caractère  si  particulier. 

On  voit  également  dans  la  vitrine  de 
M",e  Hettier  une  collection  bien  complète 
de  ces  dentelles  provenant  de  la  fabrique 
établie  en  1665  au  château  de  Lonray, 
par  Colbert,  et  dirigée  parla  dame  Gil- 
bert d’Alençon,  fort  experte  dans  la 
pratique  de  l'aiguille , ainsi  qu’on  le 
disait  alors,  et  qui  sut  créer  une  den- 
telle à la  fois  si  belle  et  si  originale  que 
Louis  XIV  lui  donna  le  nom  de  point 
de  France,  de  même  que  plus  tard  on 
devait  donner  à la  porcelaine  tendre  celui  de 
porcelaine  de  France. 

La  place  nous  manque  pour  étudier,  comme 
elles  le  mériteraient,  les  collections  d’étoffes 
du  xiv“  au  xvii'  siècle,  envoyées  par  M.  Ridel, 
le  grand  collectionneur  du  département  de  l’Orne, 
et  que  nous  espérons  voir  un  jour  au  musée  des 
arts  décoratifs  ; les  belles  tapisseries  du  couvent 
des  Ursulines  — datées  de  1659  — représentant 
la  Légende  de  sainte  Ursule  et  des  onie  mille 
Vierges;  les  vitrines  de  livres  qui  renferment  des 


éditions  rares  et  précieuses  et  des  reliures  remar- 
quables; et  surtout  les  armes,  poteries  et  verreries 
antiques  trouvées  en  Normandie,  notamment  celles 
qui  proviennent  des  fouilles  faites  à Lisieux  par 
M.  de  Laporte.  Mais  ce  que  nous  ne  saurions  trop 
louer,  c’est  le  zèle  des  organisateurs  de  cette  expo- 
sition si  intéressante.  Aujourd’hui  surtout,  où  les 
passions  politiques  se  mêlent  trop  souvent  aux 
questions  artistiques , dans  les  villes  de  pro- 
vince , il  leur  a fallu  bien  du  dévouement 
pour  faire  sortir  des  collections  parti- 
culières cette  remarquable  série  d’objets 
anciens  dont  l’étude  doit  exercer,  sur- 
tout à notre  époque,  la  plus  salutaire 
influence  sur  notre  industrie  française. 
C’est  là,  nous  l’espérons,  un  exemple 
qui  sera  suivi  et  que  l’on  ne  saurait 
trop  encourager. 

Edouard  Garnier. 


P. -S.  — A|l’article  qu’on  vient  de 
lire  il  nous  sera  permis  d’ajouter  un 
simple  renseignement  que  M.  Edouard 
Garnier,  dans  sa  modestie,  n’a  pu  don- 
ner : c’est  que  le  catalogue  de  l’expo- 
sition de  Caen,  qui  contient  sous  une 
forme  excellente  et  dans  un  ordre 
absolument  parfait,  les  documents  histo- 
riques les  plus  précieux,  est  son  œuvre.  Il  est  à 
citer  comme  un  modèle  du  genre.  Sous-com- 
missaire  des  expositions  qu’organise  l'Etat, 
M.  Édouard  Garnier  a été  chargé  par  la  muni- 
cipalité de  Caen  de  la  rédaction  de  ce  catalogue,  et 
les  lecteurs  delà  Revue  des  arts  décoratifs  ne  seront 
pas  surpris  d’apprendre  qu’il  s’est  acquitté  de 
cette  tâche  avec  la  science  et  la  conscience  dont 
notre  collaboratenr  leur  a donné  ici  même  maintes 
preuves. 

V.  Ch. 


Pendant  d’oreilles  en  or 
découpé  et  filigrané. 

(Collection  de 
Mmc  Aug.  Leroi,  à Caen.) 


Cartouche  composé  par  Anirouet  Du  Cerceau.  — Fac-similé  d’un  dessin  original  de  la  galerie  des  Uffizi,  à Florence. 


RAPPORT  DE  M.  ANTONIN  PROUST 

{ SUITE  *) 


Poursuivons  l’analyse  de  ce  rapport,  dont 
l'intérêt  incontestable  dans  les  circonstances  pré- 
sentes s’accroîtra  encore  lorsque  l’administration 
livrera  à la  publicité  (ce  qui  ne  tardera  pas,  il 
faut  l’espérer  le  texte  exact  des  dépositions  de 
nos  principaux  fabricants.  C’est  en  s’appuyant 
sur  ces  dépositions  qu’on  pourra  en  toute  sûreté 
organiser  les  réformes  si  urgentes  que  l’avenir  de 
nos  industries  d’art  réclame. 

Après  avoir  signalé  l'activité  incessante  des  na- 
tions voisines  depuis  1851.  pour  créer  des  écoles 
de  dessin,  M.  Antonin  Proust  ajoute  que  les  gou- 
vernements étrangers  ont  si  bien  compris  que  les 
sociétés  modernes  vivent  par  l'industrie,  qu’ils  ont 
depuis  une  trentaine  d’années  multiplié  les  insti- 
tutions destinées  à favoriser  l’enseignement  pro- 
fessionnel. Après  l’exposition  de  1851  à Londres, 
où  la  supériorité  de  la  France  fut  démontrée, 
le  gouvernement  anglais  s’empara  de  la  direc- 
tion de  l’enseignement  des  arts.  L'Art-Départe- 
ment. section  du  conseil  privé,  fut  créé  pour 
propager  dans  tout  le  Royaume-L'ni  l’étude  des 
arts.  Il  fonda  le  musée  d’art  industriel  deSouth- 
Kensington  pour  lequel  il  recueillit  dans  l’uni- 
vers entier  des  chefs-d’œuvre  de  tous  les  genres  ; 
il  fournit  des  subventions  aux  communes  pour 


l'établissement  d'écoles  de  dessin  à la  disposi- 
tion desquelles  il  tient  des  modèles  avec  un  rabais 
de  50  pour  100.  L ’ Art-Departement  est  en  outre 
aidé  par  les  associations  libres  des  mecanichs- 
instituts.  Il  distribue  des  récompenses  et  ouvre 
des  concours  entre  les  professeurs.  Sa  direction 
s’étend  aussi  aux  musées  industriels  d’Edimbourg 
et  de  Dublin.  Le  budget  affecté  à ces  différentes 
institutions  s’élève  à la  somme  de  6 millions. 

L’Allemagne,  depuis  1852,  a organisé  à moins 
de  frais,  mais  avec  autant  de  succès,  l’ensei- 
gnement des  arts.  Elle  a institué  l'enseigne- 
ment du  dessin,  du  modelage  et  de  la  sculp- 
ture sur  pierre  et  sur  bois  dans  presque  toutes 
les  communes.  Elle  a multiplié  les  écoles  indu- 
strielles et  les  écoles  du  soir.  Munich  possède 
depuis  1853  un  musée  d'art  industriel,  Nurem- 
berg également.  Berlin  en  a fondé  un  en  1867;  le 
noyau  des  collections  de  ce  musée  est  formé  des 
objets  d’art  achetés  par  le  gouvernement  à l’Ex- 
position universelle  de  Paris.  Des  cours  de  des- 
sin y sont  annexés.  Cet  établissement  a un  bud- 
get de  près  de  60,000  francs.  La  Belgique, 
l'Autriche,  ont  partout  organisé  l’enseignement 
du  dessin;  Vienne  a créé  un  musée  industriel  en 
1863;  en  Italie,  en  Suisse,  on  a beaucoup  fait 


».  Voy.  la  Revue  des  Arts  décoratifs,  année,  p.  jo. 


PORTEFEUILLE  CE  LA  REVUE  UES  ARTS  DÉCORA'TJIS 


BIJOUTERIE  NORMANDE 


Epingles  eu  or  découpé  et  filigranes.  — Fabriques  de  Caen  et  de  Baveux  (Composition  dn  XIX<"  siècle). 

Collection  de  M“*  Aug.  Leroi,  à Caen. 


Saint-Etprit  avec  rameau  en  pierre  de  couleur.  — Fabrique 
de  Pont-Farcy  (Calvados).  — Époque  Louis  XV.  — Col- 
lection de  il “u'  Aug.  Leroi,  à Caen. 


Croix  de  Saint- Là.  — Époque  Louis  XV. 
Collection  de  II™'  Aug.  Leroi,  à Caen. 


A.  Quaatia,  imprim-ar-éditaur 
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aussi  pour  le  développement  de  l'enseignement 
professionnel;  en  Russie,  où  il  y a tout  à faire 
pour  vulgariser  l’instruction  élémentaire,  on  con- 
state une  tendance  vers  les  arts  industriels.  Mos- 
cou possède  depuis  1863  un  musée  d'art  indus- 
triel où  les  artisans  trouvent  réunies  des  collec- 
tions de  modèles  de  tout  genre  en  rapport  avec 
leurs  travaux.  Aux  États-Unis  d’Amérique,  enfin, 
l’enseignement  du  dessin  fait  partie  du  programme 
d’instruction  appliqué  dans  les  200,000  écoles 
primaires. 

Après  cet  examen  des  institutions  à l'étranger 
qui  favorisent  le  développement  de  l’enseigne- 
ment professionnel,  M.  Antonin  Proust  consacre 
quelques  observations  à ce  qui  se  fait  en  France. 
Il  désirerait  que  le  Conservatoire  des  arts  et 
métiers  devînt,  selon  l’heureuse  expression  du 
général  Morin,  une  Sorbonne  industrielle.  Le 
Conservatoire  serait  en  quelque  sorte  le  couron- 
nement de  l’édifice  de  l'enseignement  industriel. 

Quelques  modifications  devraient  être  apportées 
aussi  dans  l’organisation  des  écoles  d’arts  et  mé- 
tiers destinées  à former  des  contremaîtres  pour 
l’industrie.  M.  Proust  rappelle  qu’une  commis- 
sion nommée  pour  étudier  la  constitution  des 
écoles  d’arts  et  métiers  exprima  le  vœu  qu’un 
ensemble  d’éducation  professionnelle  fût  étudié, 
depuis  et  y compris  l’enseignement  primaire  jus- 
qu'à l’enseignement  supérieur  général.  Les  écoles 
d’arts  et  métiers  auraient  formé  le  degré  secon- 
daire de  cet  enseignement,  qui  aurait  compris 
aussi  des  écoles  d'apprentis  avec  bourses  d’ap- 
prentissage. M.  Proust  déplore  que  le  crédit 
ouvert  au  ministère  du  commerce  pour  encoura- 
ger cet  enseignement  technique  soit  insuffisant. 

Si  maintenant,  continue  l’honorable  rappor- 
teur, nous  passons  au  ministère  de  l’instruction 
publique  (section  des  beaux-arts),  nous  y ren- 
controns tout  d’abord  le  legs  de  l’ancien  régime, 
l’Ecole  des  beaux-arts,  qui  a institué  un  cours 
d’art  décoratif,  l'école  des  arts  décoratifs,  dirigée 
par  notre  très  actif  collègue  M.  Louvrier  de 
Lajolais,  école  connue  sous  le  nom  de  Petite 
Ecole,  et  qui  sert  trop  souvent  de  marchepied 
pour  introduire  dans  l’établissement  de  la  rue 
Bonaparte  des  ambitions  artistiques  mal  justi- 
fiées, 

M.  Proust  cite  encore  les  écoles  de  Lyon, 
Dijon,  Toulouse,  cette  dernière  dotée  par  l’Etat 
en  1879,  les  manufactures  des  Gobelins,  de 
Sèvres,  de  Beauvais,  « qui  avaient  été  créées 
avec  le  caractère  d’établissements  d’enseignement 


secondaire  pour  certaines  de  nos  industries  et 
qui,  tout  en  conservant  un  enseignement  destiné 
à former  des  élèves,  sont  devenues  des  conserva- 
toires de  traditions  limitées  ».  Il  existe  aussi 
diverses  écoles  en  province;  en  outre,  les  écoles 
d’apprentissage  ont  été  placées  dans  une  section 
de  l’instruction  publique.  D’autres  écoles  profes- 
sionnelles dépendent  du  ministère  du  commerce. 
C’est  une  division  fâcheuse.  Le  sentiment  de 
M.  Proust  est  que  la  réunion  de  ces  différents 
services  sous  une  seule  et  même  direction  consti- 
tuerait un  progrès  considérable  sur  letat  de 
choses  existant,  parce  que  cette  réunion  permet- 
trait à l’action  publique  de  poursuivre  l’exécution 
d’un  programme  nettement  déterminé  et  de 
prêter,  par  suite,  un  appui  plus  efficace  à l’action 
privée. 

Mais,  cette  situation  n’existant  pas,  M.  Proust 
se  contente  de  rechercher  comment  il  est  pos- 
sible d’améliorer  la  condition  de  notre  enseigne- 
ment des  arts,  en  tenant  compte  de  la  répartition 
des  services  auxquels  sa  direction  est  confiée. 
Il  propose  à la  commission  d’émettre  les  vœux 
suivants  : 

i°  Impulsion  à donner  à l’enseignement  du 
dessin  dans  chacune  des  écoles  normales  d’insti- 
tuteurs et  d’institutrices,  et,  par  suite,  dans  les 
écoles  primaires  ; 

2°  Participation  plus  grande  des  écoles  ma- 
nuelles d’apprentissage  aux  subventions  de  la 
caisse  des  écoles; 

30  Création  d’écoles  et  musée  d'art  industriel; 
encouragements  à donner  aux  écoles  et  musées 
d’art  industriel  créés  par  l’initiative  privée,  au 
moyen  d’une  dotation  spéciale  de  5 millions; 

4°  Nécessité  d’unifier  les  programmes  qui  se 
rapportent  à l’enseignement  des  arts  à tous  les 
degrés  et  dans  toutes  leurs  applications  et  d’uni- 
fier la  direction  à donner  à cet  enseignement  par 
la  constitution  d’un  conseil  choisi  par  les  admi- 
nistrations intéressées  et  l’organisation  d’une 
seule  et  même  inspection  pour  tous  les  établisse- 
ments qui  donnent  l’enseignement  des  arts. 

En  terminant,  M.  Proustappelle  l’attention  de 
la  commission  sur  la  nécessité  de  relier  les  attri- 
butions du  ministère  de  l’instruction  publique  et 
celles  du  ministère  du  commerce.  Il  se  demande 
s’il  n’y  aurait  pas  lieu,  au  moyen  d’un  décret  d’at- 
tributions, de  consacrer  l’action  commune  des 
deux  administrations  en  vue  d’un  but  commun. 

On  ne  sauraitse  dissimuler,  dit-il,  qu'il  est  fort 
malaisé  de  distinguer  à l’heure  actuelle  l’applica- 
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tion  des  sciences  à l’industrie  et  l’application  de 
l’art  à l’industrie.  La  science  prête  à l’art  une 
assistance  chaque  jour  de  plus  en  plus  grande,  et 
lorsque,  par  exemple,  la  ville  de  Lyon  nous  de- 
mande la  réorganisation  de  l’Ecole  des  beaux- 
arts  de  Lyon,  la  fondation  à Lyon  d’une  école  de 
filature  et  de  moulinage,  la  fondation  d’une  école 
pratique  de  tissage,  la  réorganisation  du  musée 
d'art  et  d’industrie  avec  laboratoire  d’essai,  salles 
d’expérimentation  et  de  conférences,  elle  s’adresse 
en  même  temps  et  pour  les  mêmes  établissements 
à l'administration  du  commerce  qui  se  réserve 
l'enseignemenc  des  sciences  dans  leur  application 
à l'industrie  et  à l’administration  de  l'instruction 
publique  et  des  beaux-arts  qui  entend  garder  l'en- 
seignement des  arts.  Ne  serait-ii  pas  possible  de 
provoquer  un  accord  dans  l’intérêc  de  la  cause 
que  nous  avons  à défendre? 

M.  Proust,  qui  a eu  une  entrevue  à ce  sujet 
avec  le  ministre  de  l’instruction  publique  et 


des  beaux-arts  et  avec  le  ministre  du  com- 
merce, déclare  qu’il  les  a trouvés  l'un  et  l’autre 
disposés  à faciliter  une  entente  entre  leurs  admi- 
nistrations. Il  demande  à la  commission  de  nom- 
mer des  délégués  chargés  de  rechercher,  de 
concert  avec  les  ministres  intéressés,  comment 
pourraient  être  réalisés  les  vœux  dont  nous  venons 
de  donner  le  texte. 

Les  conclusions  du  rapport  de  M.  Antonin 
Proust  ont  été  immédiatement  adoptées  par  la 
commission,  qui  était  présidée  par.M.  Kæmpfen, 
directeur  des  beaux-arts.  Une  délégation  de  sept 
membres  a été  nommée  pour  présenter  aux  mi- 
nistres de  l’instruction  publique  et  du  commerce 
les  vœux  relatifs  à l’organisation  de  l’enseigne- 
ment professionnel.  Cette  délégation  se  compose 
de  MM.  Antonin  Proust,  Spuller,  Tolain,  Guil- 
laume, Teisscrenc  de  Bort,  Cernesson  et  Claude 
(des  Vosges). 
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École  nationale  des  arts  décoratifs.  — 
Le  dimanche  5 août  a eu  lieu,  dans  1 hémicycle  de 
l’École  des  beaux-arts,  à Paris,  la  distribution  des 
prix  aux  élèves  de  l’École  nationale  des  arts  dé- 
coratifs. Cette  cérémonie  était  présidée  par 
M.  Kæmpfen,  directeur  des  beaux-arts,  assisté 
de  MM.  Bouilhet,  vice-président  de  l’Union 
centrale;  Galland,  l’éminent  peintre  décorateur; 
Paillard,  Fourdinois  Racinet,  Jumelle,  etc. 

M.  Louvrier  de Lajolais,  directeur  de  l’Ecole, 
a ouvert  la  séance  par  un  rapport  net  et  succinct, 
contenant  un  aperçu  exact  de  l’état  de  l’art 


décoratif  en  France.  L'enquête  industrielle  a 
démontré,  a-t-il  dit,  que  les  étrangers,  qui  nous 
empruntaient  autrefois  tous  leurs  modèles,  com- 
mencent à créer  chez  eux,  et  avec  un  succès  qui 
doit  nous  inspirer  des  inquiétudes.  Les  écoles 
industrielles  de  certains  pays  fournissent  des  mo- 
dèles aux  industries  nationales.  Il  est  indispen- 
sable, si  nous  ne  voulons  pas  être  distancés  sur 
le  terrain  industriel,  de  nous  engager  résolument 
dans  cette  voie.  C’est  ce  qu’a  fait  cette  année 
l'Ecole  des  arts  décoratifs  et  avec  un  succès  que 
tout  le  monde  reconnaîtra.  C'est  ainsi  que  les 
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céramique  ont  été  exécutées  par  les  élèves  de 
Limoges  sur  les  dessins  de  leurs  camarades  de 
Paris.  C’est  ainsi  encore  que  des  industriels  de 
Lyon,  qui  étaient  venus  visiter  l'Ecole,  émerveillés 
des  résultats  obtenus,  se  sont  empressés  de  de- 
mander des  modèles  aux  élèves  pour  leurs  tissus. 

M.  de  Lajolais  ne  pense  pas  que  toutes  les 
charges  de  l’enseignement  industriel  doivent  in- 
comber à l’Etat.  Il  trouve  que  certains  groupes 
industriels  sont  assez  puissants  pour  organiser 
eux-mêmes  leur  enseignement  professionnel  et 
estime  qu’il  y aurait  intérêt  à cela.  En  terminant, 
l’orateur  a constaté  que  les  études  de  bosse  ont 
été  moins  satisfaisantes  que  l’ornement  et  il  tire 
de  considérations  remarquables  cette  conclusion 
que  l’art  pur  doit  être  réservé  au  petit  nombre 
et  que  pour  les  autres  « il  vaut  mieux  être  un 
habile  artisan  dans  une  sphère  moins  élevée, 
qu’un  prétendu  artiste  ». 

M.  Kæmpfen,  directeur  des  beaux-arts,  a 
repris  et  développé  les  réflexions  de  M.  de  La- 
jolais, relativement  à la  concurrence  étrangère 
sur  le  terrain  de  l’art  décoratif.  Ce  sont  les  pro- 
grès visibles  de  nos  voisins  qui  ont  donné  au 
gouvernement  l’idée  d’une  enquête  sur  la  situa- 
tion des  ouvriers  d’art. 

Après  ce  discours  très  applaudi,  on  a fait 
l’appel  des  prix,  dont  voici  les  principaux  lau- 
réats : 

Les  prix  de  dessin  ont  été  attribués  à MM.  Gi- 
raudat,  Bisch,  Borel,  Boucheron. 

Les  prix  de  sculpture  ont  été  décernés  à 
MM.  Drouot,  Braconnot,  Muhlenbeck. 

Les  prix  d’architecture,  à MM.  Bertone,  Ba- 
rigny,  Dupuis,  Honoré. 

Les  prix  de  composition  d’ornement  à MM.  Bi- 
chet  et  Reynier. 

, MM.  Bichet,  Poulet  et  Reynier  ont  remporté 
les  prix  d’atelier,  et  MM.  Berthaud,  Lionne  et 
Cornet,  ceux  de  mathématiques. 

Le  grand  prix,  fondé  par  la  ville  de  Paris  et 
doté  d’une  somme  de  500  francs  pour  un  voyage, 
est  remporté  par  l’élève  Quénioux. 

Enfin,  c’est  au  milieu  des  acclamations  qu’a  été 
appelé  l’élève  Bichet,  lauréat  du  prix  d’honneur 
et  de  la  bourse  de  voyage  du  ministre. 

Immédiatement  après,  il  a été  procédé  à l’ou- 
verture de  l’Exposition  des  travaux  des  élèves, 
qui  a été  faite  à l’École,  rue  de  l’École-de-Méde- 
cine,  et  qui  est  restée  ouverte  jusqu’au  12  août. 

Cette  très  intéressante  exposition  comprenait, 
avec  les  dessins  et  modelages,  des  compositions 


d’ornement,  des  projets,  des  croquis  pour  l’in- 
dustrie et  un  remarquable  envoi  des  élèves  de 
Limoges  qui,  comme  le  rappelait  M.  de  Lajolais, 
ont  exécuté  en  porcelaine  les  modèles  de  vases, 
de  coupes  ec  de  plats  dessinés  par  les  élèves  de 
Paris.  La  foule  des  visiteurs  a pu  s’arrêter  encore 
devant  la  belle  étoffe  exécutée  sur  le  modèle  de 
l’élève  Delaherche,  le  bronze  de  M.  Cbristofle, 
d’après  le  dessin  de  Boucheron  ; enfin  devant  le  con- 
cours de  la  section  de  sculpture  dont  le  sujet 
était  l 'Hiver  personnifié  sous  les  traits  d’un  vieil- 
lard. Trois  élèves  ont  fait preuved’un  indiscutable 
talent:  ce  sont  MM.  Drouot  (i*r  prix),  Miserey 
(2mC  prixl,  et  Carlet,  qui  a remporté  le  deuxième 
prix  à un  concours  précédent  et  qui,  de  ce  fait, 
n’a  pu  obtenir  la  même  récompense  cette  année. 
Dans  un  coin  de  la  salle  du  concours  de  sculp- 
ture avait  été  placé  un  très  remarquable  dessin 
de  M.  Ch.  David,  un  des  dessinateurs,  delà  Revue 
des  Arts  décoratifs,  représentant  le  portrait  de 
M.  Cavailhé-Coll,  exécuté  d'une  touche  aussi 
délicate  qu'exacte. 

r * 

Ecole  de  dessin  pour  les  jeunes  filles.  — 
Le  29  juin  a eu  lieu  à l’Ecole  des  beaux-arts 
la  distribution  des  prix  aux  élèves  de  l’École 
nationale  de  dessin  pour  les  jeunes  filles. 

La  cérémonie  était  présidée  par  M.  Guillaume, 
membre  de  l’Institut,  inspecteur  général  de  l’en- 
seignement du  dessin,  assisté  de  M11"  Marandon 
de  Montyel,  directrice  de  l’école. 

Voici  les  noms  des  principales  lauréates  : 

Mlle*  Mathilde  Villeneuve,  Élisabeth  Pillard, 
Mathilde  Lavigne,  Louise  Gaudran,  Pauline  Gé- 
rard, Lucie  Caffard,  Mélanie  Besson,  Anna  Gault, 
Estelle  Rey. 

École  de  tours.  — Le  5 août  également  a eu 
lieu  la  distribution  des  prix  aux  élèves  de  l’Ecole 
régionale  de  Tours,  qui,  sous  la  vive  impulsion  de 
M.  Laurent,  directeur,  donne  chaque  année  de 
nouveaux  et  excellents  résultats. 

M.  Paul  Lefort,  inspecteur  des  beaux-arts,  qui 
représentait  le  gouvernement,  a constaté  dans 
son  discours  que  le  nombre  des  élèves  allait  tou- 
jours croissant  : en  1879,  il  était  de  162  ; en  1883, 
il  a été  de  507. 

Le  programme  des  études  est  composé  des 
matières  suivantes  enseignées  par  huit  professeurs 
spéciaux  : 

Dessin  et  sculpture,  MM.  Laurent  et  Bigot.— 
Anatomie,  M.  le  docteur  Sainton. — Géométrie 
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élémentaire  et  descriptive,  Architecture,  Perspec- 
tive, M.  Flandrai.  — Mécanique,  M.  Mathieu. 
— Stéréotomie,  comprenant  la  coupe  de  pierres, 
M.  Oudoyer  ; le  trait  de  charpente,  M.  Denis;/e 
trait  de  menuiserie,  M.  Vaudou. 

Le  12  août,  à Limoges,  distribution  des  prix  de 
l'Ecole  des  arts  décoratifs  de  cette  ville,  sous  la 
présidence  du  préfet  de  la  Haute-Vienne. 

Sur  l’estrade  on  remarquait  : MM.  Crost,  chef 
du  bureau  de  l’enseignement  à la  direction  des 
beaux-arcs,  délégué  du  ministre;  Mazeron,  dé- 
puté; Ranson,  maire;  Blanc,  secrétaire  général; 
Giltard  et  Arbellot,  conseillers  de  préfecture; 
Taboureux,  proviseur  du  lycée,  etc. 

Après  un  remarquable  discours  du  directeur 
de  l’école,  le  préfet  a pris  la  parole  et  a constaté 
les  progrès  que,  sous  la  direction  active  ec  éclai- 
rée de  M.  de  Lajolais,  cet  établissement  avait 
faits  depuis  deux  ans.  En  terminant,  il  a remis 
les  palmes  d’officier  d'instruction  publique  à 
M.  Grenaud,  secrétaire  de  l’école. 

Les  travaux  des  élèves  ont  été  exposés  toute 
la  semaine  dans  une  des  salles  du  manège  de 
l’Ecole  de  dressage.  Plusieurs  pièces  de  céramique 
sont  d’une  très  belle  exécution. 


A Lyon,  c’est  M.  Kæmpfen,  directeur  des 
beaux-arts,  qui  a tenu  à présider  la  distribution 
des  prix  de  l’Ecole  nationale  des  beaux-arts. 


A Nice  et  à Dijon,  les  distributions  des  prix 
ont  eu  lieu  sous  la  présidence  de  M.  Jules  Comte, 
inspecteur  général  des  Ecoles  d’art  décoratif, 
délégué  par  le  ministre.  Ce  qu’il  y avait  de  plus 
intéressant  dans  la  première  de  ces  deux  céré- 
monies, c’est  que  l’Ecole  nationale  d’art  déco- 
ratif de  Nice,  qui  en  est  seulement  à sa  deuxième 
année  d’existence,  a déjà  pris  un  accroissement 
considérable;  les  cours  supérieurs,  et  surtout 
celui  d’architecture,  donnent  dès  à présent  des 
résultats  remarquables,  dont  le  mérite  revient, 
pour  une  grande  part  aux  professeurs,  mais 
aussi,  il  est  juste  de  ne  pas  l’oublier,  à M.  Cha- 
bal-Dussurgey,  le  directeur,  qui  s’est  entière- 
ment voué  au  succès  de  son  œuvre. 

L’Ecole  nationale  des  beaux-arts  de  Dijon, 
placée  depuis  peu  sous  la  direction  de  M.  Ronot, 
est  en  bonne  voie,  si  l’on  songe  à l’état  d’abais- 
sement où  elle  était  arrivée;  M.  Jules  Comte  a 
consacré  une  grande  partie  de  son  excellent  discours 
à rappeler  à ses  auditeurs  la  gloire  artistique  de 
l’ancienne  Bourgogne;  trois  salves  d’applaudis- 
sements ont  accueilli  sa  péroraison.  Il  faut  espé- 
rer que  les  Dijonnais  ne  se  sont  pas  mépris  sur 
le  sens  de  cet  éloge  exclusif  du  passé.  La  fête  a 
d’ailleurs  été  fort  brillante,  grâce  au  concours 
des  élèves  du  Conservatoire  que  la  même  solen- 
nité réunissait  à leurs  camarades  de  l'Ecole  des 
beaux-arts  et  qui  ont  terminé  la  séance  par  un 
fort  beau  concert. 


Nous  recevons  de  The  Fine  Art  Society,  148, 
New  Bond  Street,  à Londres,  la  première  livrai- 
son d’une  revue  The  Costume  Society  qui  se  pro- 
pose de  publier  chaque  année  une  collection  de 
Costumes  historiques  de  tous  les  temps  et  de 
tous  les  pays.  La  fidélité  des  reproductions  sera 
vérifiée  par  des  experts,  et  les  documents  seront 
pris  aux  sources  mêmes. 

La  Société  fait  appel  à toutes  les  personnes  qui 


voudront  bien  lui  faciliter  la  réalisation  de  son  pro- 
jet. 

Le  premier  numéro  contient  10  planches  de 
costumes  de  diverses  nations  d’Europe  du  xii< 
au  xvr  siècle.  Ces  planches  sont  dessinées  avec 
un  grand  sentiment  de  naïve  exactitude.  Chacune 
d’elles  est  accompagnée  d’un  texte  critique  et 
explicatif. 


L' Imprimeur-Edileur-Gérant  : A.  Quantin 
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es  récompenses  sont,  à l'heure  qu’il  est,  distribuées 
à l’exposition  d’Amsterdam,  et  dans  quelques 
joursl’œuvreconçueet  menéeà  bien  par  notre 
compatriote  M.  Agostini,  à laquelle  notre 
pays  a pris  heureusement  une  part  im- 
portante, grâce  au  concours  aussi  éclairé 
que  prévoyant  du  ministre  du  commerce 
deFranceetde  M.  Dietz-Monnin,  cette  œuvre 
aura  vécu.  Mais  l’effort  accompli  par  le  labo- 
rieux et  patient  petit  peuple  hollandais  ne  sera 
point  perdu.  Les  grandes  nations  européennes, 
si  habituées  qu’elles  soient  aux  périodiques 
leçons  des  expositions  universelles,  auront 
appris  par  un  nouveau  contact  à mieux  appré- 
cier leur  activité  réciproque,  à se  rendre  plus 
exactement  compte  des  ressources  de  pays  voi- 
sins, des  progrès  réalisés  en  ces  derniers  temps 
dans  leurs  industries,  et  il  résultera  de  quelques 
comparaisons  faites  entre  les  plus  récents  pro- 
duits de  certains  peuples  un  sentiment  d’é- 
mulation dont  il  va  falloir  tirer  parti.  La 
France,  espérons- le,  saura,  pour  sa  part, 
mettre  à profit,  comme  il  convient,  cette  expé- 
rience, et  en  dégager  l’enseignement  spécial  qui 
peut  la  concerner. 

Que  l’entreprise  ait  été,  à tous  les  points  de  vue, 
plus  considérable  qu’on  ne  s’y  attendait,  que  l’espace 
mis  à la  disposition  des  exposants  ait  fourni  à l’étude  un 
champ  plus  vaste  qu’on  ne  le  pensait  tout  d’abord,  voilà 
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qui  est  bien  évident,  quand  on  consent  à faire  appel  à quelques  chiffres.  L'étendue  totale 
de  l’exposition  d’Amsterdam  n’a  pas  absorbé  moins  d’une  vingtaine  d’hectares,  et  l’on 
peut  se  faire  une  idée  de  ce  que  cela  représente,  si  l'on  pense  que  celle  de  Paris,  en  1878, 
en  comprenait  un  peu  plus  de  quarante-cinq.  Le  bâtiment  central  couvre  60,000  mètres 
carrés  au  centre,  réunissant  dans  son  quadrilatère  divisé  en  croix  par  des  allées-mères 
les  produits  de  toutes  les  nations  du  globe.  La  France,  avec  ses  seize  cents  exposants, 
occupe  à elle  seule  le  cinquième  de  la  superficie  du  bâtiment;  de  jeunes  ingénieurs  tout 
frais  sortis  de  l’école,  MM.  Monthiers  et  Halphen,  ont  fait  là  leurs  premières  armes  et 
s’y  sont  distingués.  La  Belgique  a 9,000  mètres  carrés;  la  Hollande,  7,000,  l’Angle- 
terre, 3,ooo,  sans  compter  ses  colonies;  l’Allemagne,  3, 000,  l’Autriche,  1,400,  les 
Etats-Unis,  1,400,  etc. 

Quant  à l’intérêt  qu’avaient  les  principaux  peuples  producteurs  à se  faire  représenter 
dans  cette  exhibition,  il  saute  aux  yeux.  La  Belgique,  avec  son  désir  bien  connu  de  se 
rapprocher  de  la  Hollande,  a montré  une  ardeur  des  plus  significatives  à faire  bonne 
figure.  L’Allemagne,  qui  depuis  son  espèce  d’insuccès  à Philadelphie,  semblait  bouderies 
expositions,  a voulu  sinon  complètement  s’âthrmer  à celle-ci,  du  moins  justifier,  par  ses 
extraordinaires  progrès,  de  son  ambition  nettement  affichée  de  s’emparer  du  marché  hol- 
landais. N’est-ce  pas  elle,  en  effet,  qui  fait  dans  ce  pays  aux  produits  anglais  et  français  la 
concurrence  la  plus  redoutable,  et  son  industrie  ne  commence-t-elle  pas  déjà  à supplanter 
l’industrie  anglaise  même  pour  les  grands  travaux  publics  dont  cette  dernière  a eu  long- 
temps le  monopole?  Récemment  encore,  ne  sont-ce  pas  des  maisons  allemandes  qui  ont 
obtenu  l’adjudication  d’une  centaine  de  ponts  de  chemins  de  fer  à construire  dans  les  Indes 
néerlandaises?  Il  était  donc  interdit  à l’Allemagne  de  s’abstenir,  sous  peine  de  perdre  ses 
avantages  si  laborieusement  conquis.  De  son  côté,  la  France  n’avait-elle  point  l’obliga- 
tion impérieuse  de  paraître  sur  le  terrain  de  la  lutte?  Nos  négociants  n’ignorent  point 
quelle  est  l’importance  d’Amsterdam  comme  marché  de  l'extrême  Orient.  Ils  n’ignorent 
pas  davantage,  ainsi  que  l’a  déjà  fait  remarquer  un  de  nos  confrères1 2,  qu’en  Hollande 
même  ils  ont  une  situation  à défendre.  Tandis  que  nos  importations  dans  ce  pays  restent 
a peu  près  stationnaires,  les  importations  allemandes  vont  sans  cesse  croissant  ; la  valeur  de 
celles-ci  a plus  que  doublé  depuis  quinze  ans,  et  d’une  moyenne  annuelle  de  200  millions 
est  arrivée,  en  1880,  à près  de  5oo  millions.  Pour  les  passementeries,  certaines  dentelles,  les 
draperies,  les  étoffes  du  genre  Roubaix,  la  bonneterie,  les  chapeaux,  les  fleurs  artificielles, 
les  plumes  à bas  prix,  les  tissus  de  soie  et  de  coton,  les  velours,  les  meubles,  les  confec- 
tions, les  bronzes,  les  Allemands  nous  font,  sur  le  marché  hollandais,  une  concurrence 
presque  victorieuse.  Cette  concurrence  est  souvent  déloyale s,  nos  marques  de  fabrique 
sont  contrefaites,  faute  d’une  loi  suffisamment  protectrice.  Raison  de  plus  pour  nous  pré- 
senter en  face  de  nos  contrefacteurs  avec  nos  modèles  empreints  du  goût  français,  de 
l’originalité  créatrice,  plus  difficile  à imiter  qu’une  marque,  et  de  ruiner  les  efforts  de  la 
concurrence  par  l’éclat  et  la  supériorité  de  nos  produits.  Enfin  nos  fabricants  n’avaient-ils 
rien  à apprendre  en  allant  chez  cette  active  et  industrieuse  nation  hollandaise  qui,  com- 
posée de  quatre  millions  d’àmes,  s’est  fait  un  domaine  colonial  quatre-vingt-trois  fois  grand 
comme  le  territoire  de  la  mère  patrie,  et  qui  gouverne  vingt-huit  millions  de  sujets  ? 

L’événement  a démontré  que  nos  compatriotes  n’ont  point  eu  tort  d’affronter  leurs 
rivaux.  Le  plus  franc,  le  plus  glorieux  succès  a accueilli,  à Amsterdam,  les  productions  dans 

1.  M.  Paul  Bourde,  dans  d’excellentes  correspondances  envoyées  au  journal  le  Temps. 

2.  Un  exemple  saisissant  l’a  prouvé  à cette  exposition  même.  Un  fabricant  étranger  avait  mis  sous  son  nom,  comme 
ayant  été  exécutés  par  lui,  des  meubles  entièrement  fabriqués  a Paris  et  achetés  par  lui.  La  fraude  a été  découverte  cl 
signalée  par  le  jury. 
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lesquelles  s’incarne  le  génie  de  notre  race  : meubles,  tissus,  bijoux,  objets  d’orfèvrerie,  de 
céramique  ou  de  verrerie;  œuvres  charmantes  que  revêt  le  sceau  de  la  grâce  et  du  goût. 
Sous  ce  rapport,  pleine  justice  a été  rendue  à la  fabrication  française,  qui  peut  bien,  à la 
vérité,  voir  se  produire  des  émulations  dangereuses  parfois  pour  sa  suprématie,  mais  qui 
reste  malgré  tout  égale  à elle-même. 

Sans  doute  il  ne  convient  pas  de  trop  nous  enorgueillir  de  ce  nouveau  triomphe.  Ce 
serait  grossièrement  se  tromper  que  de  tirer  de  nos  succès  attestés  par  les  récompenses 
décernées  à nos  nationaux  cette  conclusion  qu’en  Hollande  notre  supériorité  proclaméeva 
nous  rendre  sans  conteste  les  maîtres  du  marché.  La  vérité,  c'est  que  la  lutte  ne  continuera 
pas  à être  moins  pénible  qu’auparavant,  et  que  les  exportations  allemande  et  anglaise  ne 
cesseront  pas  d'emplir,  à notre  détriment,  les  magasins  d’Amsterdam,  si  nous  n’y  appor- 
tons une  sérieuse  attention.  Pourquoi?  C’est  que,  d’une  part,  le  peuple  hollandais  est,  par 
tempérament  comme  par  éducation,  un  peuple  qui  semble  beaucoup  plus  enclin  à se  com- 
porter avec  économie  dans  la  façon  de  se  meubler,  de  se  vêtir,  qu’à  se  laisser  entraîner  par 
les  caprices  du  goût  et  de  l’art.  D’autre  part,  c’est  que  les  pays  dont  nous  avions  à craindre 
la  concurrence,  ont  comme  affecté  de  se  dérober  sous  le  rapport  artistique,  de  dissimuler 
l’état  réel  de  leur  production  et  leurs  progrès,  pour  se  montrer  à peu  près  uniquement 
dans  la  force  expansive  de  leurs  industries  d’exportation.  L’Allemagne,  par  exemple,  est 
loin  d’avoir  donné  la  mesure  de  ce  qu’elle  sait  faire  en  meubles,  en  tissus  ou  en  bronze,  et 
on  se  laisserait  étrangement  égarer,  nos  fabricants  français  s’endormiraient  dans  une  illusion 
trop  trompeuse  s’ils  n’avaient  la  sagesse  de  s’éclairer  avec  des  documents  plus  positifs. 
Pour  se  renseigner  sur  l’accroissement  incessant  et  sur  la  valeur  de  la  production  en 
Allemagne,  on  peut  consulter  les  Rapports  de  la  chambre  de  commerce  allemande 
pour  1 882,  que  notre  collaborateur  M.  Ad.  Rosenberg  vient  de  citer  lui-même  dans  une 
étude  récemment  publiée  par  la  revue  Die  Greu\boten.  On  y verra  notamment  que  Berlin, 
pour  ne  parler  que  de  cette  seule  ville,  s’est  acquis  une  place  importante  dans  le  bronze  : 
ce  qui  est  d’autant  plus  à remarquer  qu’à  l'exposition  de  Vienne,  en  i8~3,  cette  branche 
de  l’industrie  berlinoise  se  trouvait  être  dans  une  situation  tout  à fait  inférieure.  On  y 
verra  que  ses  objets  en  argent,  décorés  d’émaux,  sont  recherchés  en  Angleterre,  en 
Autriche  et  même  en  France.  On  y verra  que  la  serrurerie  d’art  trouve  les  plus  vastes 
débouchés  en  Angleterre,  en  Amérique,  et  que  l’industrie  du  meuble,  prenant  à Berlin  un 
essor  inattendu,  enlève  à Paris  ses  commandes  pour  l’Angleterre,  la  Hollande,  la  Rou- 
manie, le  Danemark  et  la  Suède!  Voilà  ce  qu’il  faut  savoir,  si  nos  compatriotes  récom- 
pensés à Amsterdam  n’ont  point  dessein  de  s’abandonner  à quelque  funeste  accès  de  vanité 
et  s’ils  consentent  à avoir  l’œil  ouvert  sur  les  efforts  énergiques  de  leurs  rivaux. 

Néanmoins,  reconnaissons-le  en  toute  sincérité,  il  y a eu  un  jour,  à l’exposition 
d’Amsterdam,  ou  les  industries  d’art  de  la  France  ont  remporté  un  succès  éclatant,  una- 
nime et  véritablement  légitime,  tant  à cause  de  la  perfection  des  objets  mis  en  lumière 
qu’à  cause  de  la  façon  toute  gracieuse  et  intelligente  dont  ceux-ci  avaient  été  rassemblés. 
Il  ne  s’agissait  plus,  cette  fois,  de  produits  d’exportation, de  conditions  économiques  réali- 
sées, de  bon  marché  de  la  main-d’œuvre,  etc.  Il  s’agissait  seulement  d’art  et  de  goût,  deux 
choses  exquises,  d’un  parfum  également  subtil.  Ce  succès,  il  nous  fut  acquis  sans  contesta- 
tion, le  jour  ou  l’on  inaugura  au  centre  de  la  grande  nef  de  la  section  de  notre  pays  le 
pavillon  de  la  commission  française,  qui,  dans  sa  décoration  architecturale,  due  à des  artistes 
éminents,  peintres,  céramistes,  verriers,  mosaïstes,  sculpteurs,  aussi  bien  que  dans  son 
ameublement  obtenu  par  la  collaboration  des  maîtres  de  toutes  nos  grandes  industries 
d’art,  offre  comme  un  résumé,  comme  un  choix  épuré,  restreint  et  parfait  de  ce  qui  se  fait 
actuellement  chez  nous  en  ce  genre. 
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LE  COMMERCE  ET  LA  NAVIGATION 

Panneaux  en  faïence  à fond  d’or  exécutés  par  Tu.  Deck,  sur  les  cartons  de  François  Ehumans 
Pour  la  façade  du  pavillon  de  la  Commission  française  à l'Exposition  d’Amsterdam 


A.  Quantin.  Imprimeur-éditeur. 


LE  PAVILLON  FRANÇAIS  A L’EXPOSITION  D’AMSTERDAM.  rt9 

La  commission  française  d’organisation  de  l’exposition  d’Amsterdam,  sur  la  proposi- 
tion de  son  president,  M.  Dietz-Monnin,  avait  décidé,  dès  l’origine  de  ses  travaux,  d’élever 
ce  pavillon  destiné  à recevoir  LL.  MM.  le  roi  et  la  reine  des  Pays-Bas.  M.  Henri  Bouilhet, 
vice-président  de  l’Union  centrale  des  Arts  décoratifs,  étant  en  même  temps  membre  de  la 
commission  d’Amsterdam,  fut  chargé  de  présider  à la  construction  et  à la  décoration  de  ce 
pavillon  d’honneur.  On  ne  pouvait  mieux  s’adresser.  Après  s’être  entendu  avec  ses  col- 
lègues de  l’Union  centrale,  après  avoir  obtenu  d’eux  une  subvention  spéciale  pour  rendre 
l’œuvre  plus  digne  et  plus  complète,  M.  Henri  Bouilhet  se  mit  à l’œuvre  avec  l’activité, 
la  décision,  la  haute  intelligence  dont  il  a donné  tant  de  preuves  dans  l’organisation  de 
toutes  les  grandes  expositions  d’art  appliqué  à l’industrie  ouvertes  par  cette  société  au  palais 
de  l’Industrie.  En  quelques  semaines,  l’architecte  de  l’Union,  M.  Lorain,  étant  naturel- 
lement désigné,  les  plans  furent  adoptés,  le  pavillon  édifié,  des  peintures  commandées 
et  exécutées  par  M.  Ehrmann;  les  mille  détails  concernant  une  construction  de  ce  genre, 
petite  à la  vérité,  mais  pour  laquelle  on  ne  voulait  rien  négliger,  étaient  prévus;  enfin  un 
appel  était  adressé  avec  autant  de  discernement  que  de  tact  aux  principaux  fabricants  et 
artistes  qui,  associés  au  puissant  mouvement  imprimé  par  l’Union  centrale,  ont  le  plus 
contribué  en  ces  dernières  années  au  relèvement  de  nos  industries  de  luxe  et  à leur  éclat 
dans  les  concours  internationaux.  C'est  ainsi  que,  rendant  un  nouveau  service  à la  société 
dont  il  est  le  vice-président,  M.  Henri  Bouilhet,  par  une  ingénieuse  combinaison,  a pu  la 
faire  figurer  glorieusement  à l’exposition  d’Amsterdam,  non  pas  comme  une  abstraction 
n’existant  que  sur  le  papier,  mais  comme  une  réalité  bien  vivante,  dans  un  charmant 
édicule  érigé  exclusivement  par  elle  et  pour  elle,  et  rempli  des  chefs-d’œuvre  exécutés  par 
ses  adhérents,  qui  se  sont  inspirés  de  ses  doctrines  et  de  ses  leçons!  De  telle  sorte  que  ce 
pavillon  de  l’Union  centrale,  au  milieu  de  la  grande  nef  de  notre  section  française,  pour 
quiconque  est  un  peu  au  courant  des  choses  et  connaît  l’histoire  de  nos  industries  en  ce 
siècle,  pleine  d’alternatives  de  décadence  et  de  progrès,  ce  pavillon  a une  signification 
particulière;  il  veut  dire  : 

« Vous  qui  savez  où  en  était  la  fabrication  française  en  1862,  avant  la  fondation  de 
l’Union  centrale;  vous  qui  savez  où  en  étaient  alors  et  l’enseignement  du  dessin  parmi 
les  ouvriers  et  l’incohérence  du  goût,  regardez  et  jugez!  Voilà  ce  qu’ont  pu  faire  vingt 
années  de  persévérance  et  d’efforts!  Voilà  le  résultat  de  nos  idées,  de  nos  sacrifices,  de  nos 
incessantes  démonstrations  ! » 


Vue  d’Amsterdam  : l’«  Y,  » embarcadère  des  bateaux  de  Zaandam. 
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Il  faut,  en  effet,  se  reporter  à vingt  ans  en  arrière  pour  comprendre  les  raisons  qui  ont 
amené  la  fondation  de  la  société  de  l’Union  centrale  et  pour  s’expliquer  l’action  que  celle-ci 
a pu  exercer  en  France  sur  le  développement  des  industries  qui  relèvent  de  l’art.  Bien 
que  les  faits  soient  aujourd’hui  connus,  il  convient  de  les  rappeler  ici  brièvement.  Les 
entreprises  nées  de  l’initiative  privée  et  parvenant  à des  résultats  aussi  remarquables  sont 
trop  rares  dans  notre  pays,  pour  qu’on  n’en  dégage  point  tous  les  enseignements  qui  en 
découlent. 

L’occasion  de  tracer  ici  à grands  traits  l’histoire  d’une  société  devenue  aujourd'hui 
populaire  et  dont  on  ne  connaît  pas  assez  les  pénibles  débuts,  est  trop  favorable  pour  que 
la  Revue  des  Arts  décoratifs  la  laisse  échapper. 

Au  lendemain  de  l'exposition  universelle  de  1 8 5 1 , qui  avait  été  pour  l’art  et 
l’industrie  française  une  brillante  victoire,  rien  n’était  plus  légitime  que  ce  sentiment  de 
rivalité  qui  se  manifesta  en  Europe  contre  nous,  et  qui  se  fondait  sur  l'observation  sui- 
vante : « La  supériorité  artistique  de  la  France  n’est  pas  simplement  le  résultat  d’un  don 
de  nature;  ce  n’est  pas  seulement  affaire  de  territoire  et  de  climat  : c'est  affaire  d’étude  et  de 
traditions.  Le  goût  s’acquiert  par  le  travail.  Les  bons  ouvriers  s’obtiennent  par  l’enseigne- 
ment du  dessin.  Il  ne  s’agit  donc  que  de  fonder  des  écoles  et  des  musées  pour  lutter  contre 
la  France.  » Et  c'est  ce  qu’on  fit  ! 

Ce  fut  alors  que  l’Angleterre,  en  particulier,  qui  s’était  rendu  compte  des  causes  de 
son  infériorité  à cette  exposition  de  r 8 5 1 , se  signala  par  son  zèle,  par  une  activité  prodi- 
gieuse à créer  des  écoles  de  dessin,  à favoriser  la  vulgarisation  des  chefs-d’œuvre,  etc. 
C’est  ce  que  constata  le  comte  de  Laborde,  en  un  rapport  célèbre,  dans  lequel  il  dit  ; 

« A Londres,  en  1 8 5 1 , on  acquit  généralement  cette  conviction  que  les  arts  étaient 
désormais  la  plus  puissante  machine  de  l’industrie;  en  second  lieu,  chaque  nation  prit  la 
ferme  résolution  de  conquérir  à tout  prix  ce  mobile  de  nos  succès;  en  troisième  lieu,  elles 
formèrent  ce  projet  avec  d’autant  plus  de  confiance,  qu’elles  se  dirent  que  les  arts,  comme 
les  sciences,  sont  la  propriété  commune  de  l’humanité,  et  qu’en  les  protégeant  aussi  bien 
et  mieux  que  la  France,  on  pouvait  atteindre  aussi  loin  qu’elle  et  plus  loin.  » 

Les  conséquences  de  cette  activité  incroyable  dont  l'Angleterre  donna  l'exemple  ne 
tardèrent  pas  à se  faire  sentir.  Dès  1862,  à l’exposition  universelle  qui  eut  lieu  cette  année, 
des  progrès  réels  étaient  signalés  par  un  écrivain  éminent,  P.  Mérimée,  dont  la  compé- 
tence était  trop  certaine  pour  ne  pas  se  doubler  de  clairvoyance.  Voici  ce  qu'il  écrivait 
alors  dans  le  Rapport  qui  lui  avait  été  demandé  : 

« Depuis  l'exposition  universelle  de  1 85 1 et  même  depuis  celle  de  i855,  des  progrès 
immenses  se  sont  manifestés  dans  toute  l'Europe;  et,  bien  que  nous  ne  soyons  pas 
demeurés  stationnaires,  nous  ne  pouvons  nous  dissimuler  que  l’avance  que  nous  avions 
prise  a diminué,  qu’elle  tend  même  à s’effacer.  Au  milieu  des  succès  obtenus  par  nos 
fabricants,  c’est  un  devoir  pour  nous  de  leur  rappeler  qu'une  défaite  est  possible,  qu’elle 
serait  même  à prévoir  dans  un  avenir  peu  éloigné,  si,  dès  à présent,  ils  ne  faisaient  pas 


À . Qunutm , imprimeur-éditeur. 


(Vue  prise  du  côté  droit.) 

Fac-similé  d'un  dessin  de  M.  Paul  Lorain,  architecte  du  Pavillon. 
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tous  leurs  efforts  pour  conserver  une  suprématie  qu'on  ne  garde  qu'à  la  condition  de  se 
perfectionner  sans  cesse.  L’industrie  anglaise,  en  particulier,  très  arriérée  au  point  de  vue 
de  l’art  lors  de  l’exposition  de  1 8 5 1 , a fait  depuis  dix  ans  des  progrès  prodigieux,  et,  si 
elle  continuait  à marcher  du  même  pas,  nous  pourrions  être  bientôt  dépassés.  » 

De  pareils  avertissements,  on  le  sait,  devaient  être  entendus,  et  c’est  de  l’inquiétude 
patriotique  qu’ils  excitèrent  que  naquit  la  société  de  l'Union  centrale. 

A diverses  reprises  déjà,  des  tentatives  s’étaient  produites  pour  créer  en  France  une 
association,  avec  le  projet  d'organiser  un  musée  spécial  consacré  aux  œuvres  les  plus  pré- 
cieuses de  l'industrie.  L’idée  première  en  avait  été  émise  par  Emeric  David,  le  critique 
sagace,  dès  1796.  Elle  avait  été  reprise  successivement  et  sans  succès  en  1806,  en  1814, 
en  1829,  en  1834,  en  1845,  puis  en  1 85  1 . Enfin,  en  1861,  quelques  artistes  et  fabricants 
se  mirent  résolument  à l’œuvre,  et  avec  une  foi,  un  zèle,  un  désintéressement  au-dessus 
de  tout  éloge,  ils  parvinrent  à organiser,  au  palais  des  Champs-Elysées,  une  exposition 
exclusivement  consacrée  aux  produits  de  l’art  appliqué  à l’industrie.  Le  palais  de  l’Industrie, 
on  l’eut  au  moyen  d'une  ingénieuse  combinaison  avec  le  baron  Taylor,  qui  en  obtint  aisé- 
ment de  l’Etat  la  concession  momentanée  sous  le  couvert  d’une  des  associations  de  bienfai- 
sance dont  il  était  le  président.  Quant  à l’argent,  ce  furent  les  organisateurs  qui  bravement 
l’avancèrent.  De  cette  façon,  sans  aucune  espèce  de  protection  de  la  part  du  gouvernement, 
par  la  seule  force  de  l’initiative  d’une  douzaine  d'hommes  déterminés,  on  réussit  à jeter  les 
bases  de  l’édifice  qui  allait  bientôt  grandir.  Deux  ans  après,  en  i863,  la  tentative  fut 
renouvelée  et  dans  les  mêmes  conditions. 

Comme  l’a  dit  un  critique  alors,  on  commençait,  dans  le  public,  à se  demander  ce 
que  c’était  que  ces  hommes  qui  avaient  si  audacieusement  entrepris,  par  leurs  seules 
ressources,  une  chose  que  l'on  était  habitué  à considérer  comme  du  ressort  exclusif  de 
l’Etat.  On  était  frappé  surtout  du  désintéressement  absolu  qui  éclatait  dans  tous  leurs 
actes.  Non  seulement  ils  avaient  renoncé  aux  bénéfices  généraux  de  l’opération,  mais  ceux 
d’entre  eux  qui  avaient  exposé,  avaient  payé  leur  place  comme  les  autres;  de  plus,  ils 
s’étaient  interdit,  non  seulement  le  droit  de  faire  partie  des  jurys  de  récompenses,  mais 
même  de  concourir  avec  les  autres  exposants;  ils  n’avaient  voulu  ni  donner  ni  recevoir  les 
prix.  Ils  ne  s'étaient  réservé,  en  somme,  que  les  fatigues,  les  préoccupations,  les  risques 
de  l'entreprise.  Voilà  avec  quelle  abnégation,  quelle  rare  modestie  en  usaient  ces  initia- 
teurs dont  il  est  bon  de  mentionner  ici  les  noms  : 

MM.  E.  Guichard,  architecte-décorateur,  président;  — Ph.  Mourev,  doreur  et  argen- 
teur  sur  métaux,  premier  vice-président  ; — Lerolle,  fabricant  de  bronze  d’art,  deuxième 
vice-président  ; — Lefébure  (Auguste)  fils,  fabricant  de  dentelles,  secrétaire;  — Turquetil, 
fabricant  de  papiers  peints  (de  la  maison  Turquetil  et  Malzard),  trésorier ; — Chocquecl, 
fabricant  de  tapis  (de  la  maison  Requillard,  Roussel  et  Chocqueel)  ; — Hermann, 
constructeur-mécanicien;  — Lenfant  (J.),  étoffes  d'ameublement;  — Mazaroz,  fabricant 
de  meubles  d'art  (de  la  maison  Mazaroz-Ribaillier);  — Sajou,  fabricant  de  modèles  pour 
tapisseries-;  — Schœffer-Erard,  fabricant  de  pianos;  — Veyrat,  fabricant  d’orfèvrerie;  — 
Bergon  (Frédéric),  banquier. 

Cette  exposition  de  1 863  fut  décisive  pour  la  constitution  de  la  société.  Le  président 
de  la  commission  d’organisation  avait  eu  l’occasion  d’expliquer  de  la  façon  suivante  le 
caractère  et  le  but  de  l’œuvre  entreprise  par  ses  amis  et  par  lui  : « Notre  exposition, 
avait-il  dit,  ne  doit  pas  être  confondue  avec  les  expositions  industrielles  qui  se  sont  faites 
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jusqu’ici.  De  quoi  les  jurys  de  ces  grands  concours  ont-ils  en  effet  à se  pre'occuper?  D’une 
foule  de  conditions  d’un  ordre  également  sérieux,  mais  de  tout  point  étrangères  à l’art. 
Ils  manqueraient  à leurs  premiers  devoirs  s’ils  ne  s’enquéraient  de  l'importance  d'une 
fabrication,  du  nombre  de  collaborateurs  et  d’ouvriers  employés,  du  chiffre  des  affaires, 
de  l'ancienneté  de  la  maison  et  des  récompenses  antérieurement  obtenues;  et  c’est  sur  les 
résultats  de  tous  ces  mérites  qu'ils  basent  leurs  jugements. 

« Ici,  rien,  absolument  rien  de  semblable. 

« La  beauté  de  la  forme,  l'heureux  emploi  des  colorations,  la  maîtrise  de  l’exécution, 
l’art,  en  un  mot,  l'art  seul,  tel  est  l’unique  témoignage  invoqué  par  nous,  l’unique  élément 
sur  lequel  se  fonde  notre  verdict. 

« Un  chef-d’œuvre  solitaire,  exposé  par  un  artiste  nouveau,  par  un  industriel  inconnu, 
vaut  plus  à nos  yeux  que  la  plus  vaste  des  productions  dont  la  perfection  artistique  n’éga- 
lerait pas  l'importance  commerciale.  C’est  ce  que  nous  avons  voulu  bien  faire  sentir  par 
ces  mots  : Beaux-arts  appliqués  à l’industrie.  » 

Ainsi  le  but  poursuivi  se  trouvait  défini  en  quelques  mots  : honorer,  encourager, 
stimuler  dans  l’œuvre  industrielle  tout  ce  que  celle-ci  comporte  d’art.  C'est  ce  qu’on  chercha 
à exprimer  dans  cette  formule  encore  plus  simple  adoptée  par  l'association  : « le  Beau 
dans  l’utile  »,  qui  est  inscrite  sur  l’écusson  de  l'Union  centrale.  Aujourd'hui  que  ces  idées 
ont  triomphé,  elles  paraissent  toutes  naturelles;  mais  alors  le  public  ne  semblait  point  du 
tout  pénétré  de  cette  vérité,  que  le  goût  a sa  place  partout  en  ce  monde  et  qu'il  doit  appa- 
raître aussi  bien  dans  la  forme  des  meubles  que  dans  un  tableau,  aussi  bien  dans  le  choix 
d'une  étoffe  que  dans  la  composition  d’un  bijou.  Voilà  ce  qu’il  s’agissait  de  démontrer  au 
plus  vite  à tous. 

Les  organisateurs  de  l’exposition  de  1 863 , après  leur  premier  succès,  s’occupèrent 
donc  de  se  constituer  en  société  permanente,  en  appelant  à eux  toutes  les  bonnes  volontés. 
Jusqu'alors  on  s’était  contenté  de  se  réunir  rue  du  Sentier  n°  8,  à intervalles  irréguliers. 
On  loua,  au  premier  étage  d'un  des  anciens  hôtels  de  la  place  Royale  (devenue  place  des 
Vosges),  un  local  assez  vaste,  et  l’on  arrêta  les  statuts  qui  donnaient  définitivement  à l’asso- 
ciation le  titre  d 'Union  centrale  des  beaux-arts  appliqués  à l’industrie  et  déterminaient 
ainsi  la  tâche  qu'on  se  proposait  de  remplir  : i°  fonder  un  musée  rétrospectif  et  contempo- 
rain; 2°  constituer  une  bibliothèque  d’art  ancien  et  moderne,  ou  le  travailleur  serait,  au 
besoin,  aidé  dans  ses  recherches;  3°  établir  des  cours  spéciaux,  des  lectures  et  des  confé- 
rences publiques  ayant  rapport  à l'art  appliqué,  et  des  entretiens  familiers  de  nature  à 
propager  les  connaissances  les  plus  essentielles  à l’artiste  et  à l'ouvrier  qui  voudraient 
« unir  le  beau  à l'utile  »;  40  organiser  des  concours  entre  les  artistes  français  et  entre  les 
diverses  écoles  de  dessin  et  de  sculpture  de  Paris  et  des  départements;  5°  faire  des  expo- 
sitions bisannuelles  de  collections  particulières  présentant  à l’étude  de  belles  applications 
de  l'art  à l'industrie. 

Un  article  des  statuts  montrait  surtout,  dans  sa  briève  simplicité,  le  désintéressement, 
l'esprit  de  sacrifice,  la  générosité  de  ce  petit  groupe  de  fondateurs.  Il  disait  : « Tous  les 
membres  du  comité  feront  gratuitement  les  avances  nécessaires  à l’organisation  de  tout  ce 
que  le  comité  se  donne  la  tâche  de  fonder.  » 

Avec  de  pareils  dévouements,  l’entreprise  devait  sûrement  aboutir.  Autorisée  par 
décision  ministérielle  du  26  juillet  1864  et  par  arrêté  préfectoral  du  4 août  de  la  même 
année,  la  nouvelle  société  ne  tarda  pas,  en  effet,  à être  entourée  des  sympathies  des  amateurs 
parisiens  les  plus  distingués.  Les  dons  en  argent,  en  livres,  gravures,  objets  de  collection 
arrivèrent  de  toutes  parts.  Pour  faire  partie  de  l'association,  il  suffisait  de  verser  la  somme 
de  36  francs  par  an,  et  le  produit  de  cette  cotisation  fut  exclusivement  employé  à l'aug- 
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mcntation  du  musée  et  de  la  bibliothèque,  qui  furent  ouverts  aussitôt  aux  travailleurs, 
artistes,  ouvriers  et  fabricants.  Un  double  comité  de  patrons  et  de  patronnesses  fut  constitué, 
afin  d’intéresser  au  succès  de  l'œuvre  une  foule  de  personnes  qui  pouvaient  lui  être  utiles; 
un  autre  comité,  appelé  conseil  manufacturier  des  industries  d’art,  et  choisi  parmi  les 
présidents  et  vice-présidents  des  chambres  syndicales  des  industries  d'art,  fut  formé  avec 
mission  d’examiner  les  questions  relatives  à la  fabrication,  et  surtout  de  manifester  par 
son  existence  même  l'union  intime  de  l’art  et  de  l’industrie.  Enfin  des  conférenciers 
éminents  étaient  recrutés,  qui,  prêtant  obligeamment  leur  concours,  vinrent  dans  le  local 
de  la  place  Royale  faire  entendre  de  bonnes  paroles  et  d’utiles  leçons.  Ces  sortes  de  cours 
supérieurs,  s'adressant  gratuitement  à tout  le  monde,  furent  inaugurés  le  8 mars  1 86 5 par 
un  discours  de  M.  Adrien  de  Longpérier,  et  depuis  lors,  chaque  année,  du  mois  de  mars 
au  mois  de  mai,  ils  se  sont  répétés  avec  un  succès  qui  ne  s’est  pas  démenti.  On  jugera  de 
leur  intérêt  par  la  simple  énumération  des  conférences  qui  eurent  lieu  la  première  année  : 

Ferdinand  de  Lasteyrie  : De  la  peinture  sur  verre ; — Albert  Jacquemart  : Histoire 
de  l’ornementation  de  la  céramique  ; — le  docteur  Caffe  : De  l'hygiène  des  professions  dans 
les  arts  appliqués;  — Émile  Rousseau  : De  la  chimie  dans  ses  rapports  avec  les  industries 
d’art;  — Aimé  Millet  : De  la  sculpture;  — Fouché  : Des  ombres  et  des  effets  de  la 
lumière;  — Sauvrezy  : De  Y ébénisterie  ; — Davioud  : De  Y architecture  et  de  l'industrie 
artiste ; — Ch.  Blanc  : De  la  grammaire  des  arts  du  dessin. 

En  définitive,  le  programme  de  l'Union  centrale  s’affirmait  avec  une  netteté  qui  ne 
laissait  de  prise  à aucune  interprétation  vague  et  indécise.  Il  se  composait  de  deux  idées 
fondamentales  : un  principe  de  doctrine  : l’unité  df.  l’art;  un  principe  d’action  : l’appel 
a l’initiative  privée.  Tels  étaient  les  éléments  avec  lesquels  on  entreprenait  l’agitation 
féconde  qui  avait  pour  but  : i°  de  secouer  l’indifTérence  du  public  relativement  aux  pro- 
ductions de  l’art  appliqué,  et  d'éclairer  son  goût;  2°  de  stimuler  le  zèle  des  fabricants  et 
des  artistes;  3°  de  transformer  les  méthodes  courantes  de  l’enseignement  du  dessin  en 
méthodes  rationnelles,  fondées  sur  la  science,  proscrivant  la  copie  exclusive  des  estampes 
pour  y substituer  celle  des  modèles  en  plâtre  ou  l’étude  directe  de  la  nature,  afin  de  laisser 
à l’élève  une  part  d'interprétation. 

Pour  atteindre  à ces  résultats,  les  hommes  distingués  de  l’Union  centrale  n'avaient 
point  de  titres  officiels,  point  de  part  dans  l’administration  des  beaux-arts,  aucune  action 
sur  les  décisions  souveraines  du  gouvernement.  Mais  ils  avaient,  pour  les  soutenir,  l'ar- 
deur généreuse  de  leurs  convictions  et  la  volonté  opiniâtre  qu’enflamme  le  désir  d’être  utile 
à son  pays.  Ils  eurent  recours  à deux  moyens  de  propagande  : 

i°  Les  concours  organisés  dans  les  écoles  de  dessin  et  parmi  les  fabricants  eux-mêmes. 

2°  Les  expositions  d'art  appliqué  à l'industrie. 

Parlons  d’abord  des  concours  et  des  méthodes  d'enseignement  que  l’Union  centrale, 
après  une  lutte  acharnée,  a fini  par  faire  prévaloir.  Pour  entamer  la  campagne,  on  se  pla- 
çait au  point  de  vue  suivant.  Par  un  inexplicable  et  long  malentendu,  entretenu  jusqu'a- 
lors, l’art  — et,  par  conséquent,  son  premier  instrument,  le  dessin  — avait  été  considéré 
comme  une  superfluité  de  l’éducation;  on  l’avait  relégué  dans  le  menu  et  fastidieux  bagage 
des  talents  d'agrément.  Au  lieu  de  lui  donner  la  part  noble  et  belle  qui  lui  revient  pour 
développer  le  jugement,  élever  les  idées,  perfectionner  le  sens  d’observation  exacte  par 
l’examen  direct  des  formes,  on  dédaignait  ses  services,  ou  plutôt  on  méconnaissait  la  gran- 
deur de  son  rôle.  Il  importait  donc  de  déraciner  cette  idée  fausse  que  le  dessin  n'est  qu'un 
accessoire  plus  ou  moins  brillant  de  l’éducation;  il  importait  de  le  faire  entrer,  au  même 
titre  que  la  grammaire,  l'histoire  et  les  langues  mortes,  dans  le  traitement  gymnastique 


Panneau  en  mosaïque  exécuté  par  M.  Facchina,  d’après  le  carton  de  M.  Corroyer 
(Pavillon  de  la  Commission  française  à l'Exposition  d’Amsterdam  ) 
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des  intelligences.  Voilà  un  des  côtés  de  cette  grave  question.  Mais  il  y en  avait  un  autre  : 
c’est  l’action  féconde  que  doit  exercer  sur  les  ouvriers  l’enseignement  bien  compris  du 
dessin  dans  les  écoles  primaires;  car  alors  il  ne  s’agissait  plus  seulement  de  moyens  géné- 
raux d’éducation  pour  les  hommes  du  monde,  il  ne  s’agissait  plus  seulement  de  fournir  à 
la  jeunesse  un  exercice  intellectuel  et  moral;  il  s’agissait,  en  outre,  de  donner  aux  jeunes 
gens  un  gagne-pain  en  les  préparant,  par  un  fonds  commun  de  notions  professionnelles, 
aux  carrières  d’art  et  d’industrie.  Mais  quelle  méthode  employer  pour  cet  enseignement 
général  du  dessin  distribué  à tous  au  même  titre  que  la  lecture  ou  l’écriture?  C’est  ici  que 
l’Union  centrale  faisait  intervenir  ses  doctrines  et  défendait  la  grande  cause  de  l 'unité  de 
l’art , montrant  que  l’application  immédiate  de  ses  principes  était  devenue  impérieuse,  et 
que  les  facultés  d’invention  que  possède  notre  race,  le  goût  qu’on  croit  inné  et  dont 
témoignent  les  créations  de  nos  ouvriers,  de  nos  industriels,  s’épuiseraient  dans  une  immo- 
bilité affadissante,  si  l’on  ne  se  mettait  énergiquement  à les  stimuler.  Or  la  spécialisation  à 
outrance  du  travail,  qui  est  le  vice  de  notre  époque,  pousse  fatalement  nos  artistes  dans 
une  voie  de  décadence.  On  dédaigne,  on  ignore  tout  ce  qui  ne  concourt  pas  directement 
et  immédiatement  au  but  restreint  que  l’on  se  propose;  on  s'imagine  que,  pour  être  peintre, 
il  suffit  de  savoir  copier  des  formes  et  des  couleurs;  que,  pour  être  ciseleur,  il  suffît  de  bien 
manier  un  outil  ; que,  pour  être  dessinateur  d’ornements,  il  suffît  de  savoir  combiner  les 
vieux  modèles  choisis  laborieusement  dans  les  cabinets  d'estampes!  Est-ce  ainsi  que  fai- 
saient les  admirables  ouvriers  de  la  Renaissance?  Par  ce  système,  on  s’approprie  simple- 
ment des  formes  impersonnelles,  on  sacrifie  l’art  au  procédé,  on  étouffe  son  originalité. 
La  phrase  apprise  tue  la  pensée.  L’auxiliaire,  en  devenant  le  but,  se  transforme  en 
obstacle. 

Dans  ces  conditions,  quelle  devait  être  la  méthode  à suivre  pour  l'enseignement  du 
dessin?  Un  artiste  éminent  doublé  d’un  penseur,  M.  Eug.  Guillaume,  se  chargea  de  déve- 
lopper le  programme  dans  une  conférence  qu’il  prononça  au  siège  de  l’Union  centrale, 
place  Royale,  le  23  mai  1866,  et  qui  eut  un  grand  retentissement.  Il  concluait  ainsi  : 
« Nous  partons  de  cette  idée  que  l’art  étant  un,  l’on  n’est  pas  plus  autorisé  à mesurer  ses 
vrais  principes  en  vue  des  professions  et  selon  les  conditions,  qu’on  ne  le  fait  pour  la 
grammaire,  les  sciences  ou  la  morale.  Nous  professons  cette  opinion,  que  le  sentiment  de 
l’art  peut  être  développé  conformément  à la  raison,  et  qu’il  y a dans  ses  éléments  plus  de 
bon  sens  que  de  subtilité.  Pratiquement,  nous  pensons  qu’il  est  bon  de  le  considérer  par 
son  côté  exact  et  utile,  de  lier  entre  eux,  d’une  manière  indissoluble,  le  dessin  géomé- 
trique, le  dessin  d’art  et  le  dessin  de  mémoire,  inséparablement  unis  dans  l’idée  générale 
du  dessin  lui-même  et  dans  ses  applications.  Enfin,  en  considérant  que  des  modèles 
doivent  être  aussi  parfaits  qu’il  est  possible,  nous  demandons  que  l’on  mette  entre  les 
mains  des  enfants  les  chefs-d’œuvre  de  l’art,  comme  on  met  entre  leurs  mains,  pour 
d’autres  études,  les  chefs-d’œuvre  littéraires.  » 

D’autre  part,  M.  Louvrier  de  Lajolais,  qui  dès  la  première  heure  avait  mis  au  service 
de  l’Union  centrale  toute  la  chaleur  communicative  de  sa  merveilleuse  activité,  de  son 
entrain,  et  les  précieuses  facultés  d’une  rare  intelligence,  M.  de  Lajolais  étant  allé  au  con- 
grès organisé  à Bruxelles,  en  1868,  p>our  la  discussion  relative  à l’enseignement  du  dessin  et 
aux  meilleures  méthodes  à adopter,  y défendit  les  mêmes  doctrines.  Il  faut,  disait-il,  que 
le  dessin  apprenne  avant  toutes  choses  à l’enfant  à voir.  « Or  voir,  voir  par  l’œil  du  dessi- 
nateur, c’est  créer  le  sens  de  l’observation  exacte,  c’est  faire  jour  à l'esprit  d’analyse,  c’est 
doubler  les  facultés  ordinaires  par  la  puissance  d’un  traitement  gymnastique  de  l’intelli- 
gence, et  cela,  au  moyen  d’une  série  d’exercices  qu’il  est  facile  de  rendre  attrayants.  » Les 
procédés  pédagogiques  qu’entraînait  cette  manière  d’envisager  l’enseignement  du  dessin 
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furent  minutieusement  approfondis  l’année  suivante,  en  1869,  dans  un  congrès  interna- 
tional organisé  par  l’Union  centrale  à la  suite  de  sa  4'  exposition,  et  auquel  prirent  part 
les  juges  les  plus  compétents.  Ce  fut  une  nouvelle  occasion  d’attirer  l’attention  du  public 
sur  les  incessants  travaux  de  la  société  et  sur  les  importants  problèmes  dont  celle-ci  avait 
entrepris  la  solution. 

Quelle  fut  la  première  conséquence  de  cette  agitation  heureuse  provoquée  par  l’Union 
centrale?  C’est  que  la  Belgique,  à la  suite  du  congrès  cité  plus  haut,  introduisit  chez  elle 
l’enseignement  du  dessin  dans  toutes  les  écoles  primaires  communales,  d’après  les  méthodes 
préconisées  par  l’Union.  En  France,  la  réforme  fut  plus  lente  à venir,  bien  que  les  hommes 
les  plus  éminents,  écrivains,  artistes,  professeurs,  emportés  par  ce  mouvement  de  propa- 
gande qu’imprimait  si  passionnément  l’Union,  eussent  fait  cause  commune  avec  elle, 
en  se  rangeant  sous  sa  bannière.  Il  fallut  bien  y arriver,  pourtant;  et,  en  1878,  M.  le  mar- 
quis de  Chennevières  soumit  au  ministre  de  l’instruction  publique  et  fit  adopter  le  projet 
qui  devait  aboutir  peu  après  à l’organisation  de  l’enseignement  obligatoire  du  dessin  dans 
toutes  les  écoles  du  pays.  Il  s’appuyait  sur  les  doctrines  mêmes  de  l’Union  centrale  et 
disait  dans  son  rapport  : « L’art  est  un;  son  principe  s’étend  des  plus  hautes  conceptions 
des  grands  maîtres  au  plus  infime  produit  de  la  main  de  l’artisan;  aussi  le  goût  et  l’intelli- 
gence de  l’art  sont-ils  devenus,  dans  tous  les  pays  civilisés,  la  condition  première  de  leur 
industrie,  la  meilleure  raison  de  leur  richesse.  » 

L’Union  centrale,  on  le  voit,  avait  conquis  par  l’élévation  de  ses  doctrines,  par  la 
grandeur  de  son  but,  une  influence  considérable.  Comme  résultat  pratique,  l’introduction 
de  l’enseignement  du  dessin  dans  l’éducation  générale  du  pays  a été  son  plus  grand 
triomphe  et  restera  son  principal  titre  d’honneur.  Il  convenait  d’y  insister.  Mais  ce  11’est 
qu’un  côté  de  la  tâche  qu’on  s’était  donnée  : le  dessin  obligatoire,  c’était  la  préparation 
d’une  génération  future  d’artisans  habiles,  c’était  le  travail  de  l’avenir.  Quant  au  présent, 
et  afin  d’exciter  l’émulation  dont  on  attendait  le  salut,  les  membres  de  l’Union  centrale 
organisèrent  des  concours,  s’adressant  aux  élèves  des  écoles  ou  aux  fabricants,  de  façon  à 
amener  soit  des  progrès  sensibles  dans  les  compositions  décoratives,  dans  le  maniement 
du  crayon,  soit  l’exécution  sérieusement  étudiée  des  produits  de  l’industrie,  l’épuration 
logique  des  formes,  etc. 

A l’occasion  de  l’exposition  que  l’Union  organisa  en  1869,  comme  aux  précédentes, 
elle  institua  deux  séries  de  concours  : vingt-quatre  concours  d’après  les  modèles  désignés; 
douze  concours  de  composition.  Des  prix  assez  élevés  étaient  attribués  à chacun.  Les  plus 
importants  étaient  réservés  avec  raison  aux  compositions  originales,  car  c’est  une  condition 
absolue  du  relèvement  de  nos  industries  d’art  d’accorder  tous  les  encouragements  à la 
création  des  objets  et  non  à la  copie  servile.  Selon  l’expression  de  Michelet,  l’art  doit 
inventer  toujours,  sous  peine  de  périr.  Le  choix  des  modèles  fut  surtout  l’objet  des  préoc- 
cupations des  membres  de  l’Union.  Les  concours  se  répétèrent  à chacune  des  grandes 
expositions  bisannuelles  de  la  société,  apportant  toujours  le  témoignage  de  quelque  nou- 
veau progrès,  et  attirant  de  plus  en  plus  de  nombreux  concurrents.  Par  des  programmes 
bien  combinés,  on  s’efforçait  de  définir  les  conditions  générales  que,  selon  l’Union,  on  doit 
demander  aux  modèles  d’enseignement.  On  peut,  à la  vérité,  apprendre  à dessiner  avec 
toutes  les  méthodes.  Cependant  les  théoriciens  de  la  société  avaient  démontré  qu’il  y en  a 
de  défectueuses  et,  particulièrement  lorsqu’il  s’agit  du  dessin  s’appliquant  à l’industrie, 
dessin  qui  a un  objectif  nettement  défini  : celui  d’être  un  modèle  aussi  clair,  aussi  parfait 
que  possible  pour  l’industrie  à laquelle  il  doit  être  appliqué  et  approprié.  Aussi,  pour 
atteindre  plus  sûrement  le  résultat  rêvé,  la  société  de  l’Union  centrale  ne  s’adressait  pas 
seulement  aux  élèves  en  leur  offrant  de  nombreux  prix  dans  scs  concours;  elle  encoura- 
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geait  en  même  temps  les  professeurs  à s’inspirer  de  ses  doctrines  et  à chercher  de  bons 
modèles.  A cet  effet,  les  chambres  syndicales  de  Paris  mirent  un  prix  de  i,5oo  francs 
à la  disposition  de  l’Union,  pour  être  décerné  au  professeur  qui  aurait  le  plus  efficacement 
poussé  ses  élèves  dans  les  voies  du  progrès. 

Les  conseils  d’ailleurs  ne  manquaient  pas,  et  l’on  n’avait  qu’à  assister  aux  confé- 
rences qui  avaient  lieu  place  Royale  pour  y puiser  de  saines  leçons.  Voici,  par  exemple, 
comment  s’exprimait  un  des  membres  de  l’Union  centrale,  M.  Racinet,  pour  bien 
définir  les  caractères  nécessaires  du  dessin  modèle  destiné  à l’exécution  industrielle  et 
pour  marquer  sa  différence  avec  le  dessin  représentatif  : « Le  modèle  d’exécution  indus- 
trielle, depuis  l’architecture  jusqu’à  l’horlogerie,  n’est  réellement  praticable  que  par  les 
profilés.  Toute  vue  perspective  est  impropre  à remplacer  un  dessin  du  mode  géométral; 
elle  ne  donne,  en  réalité,  qu’un  accident  de  la  forme.  Or  nous  avons  constaté  qu’il  n’y 
avait  peut-être  pas  une  classe,  sauf  celle  de  l’architecture,  oit  cet  exercice  des  profilés  fût 
en  vigueur.  Les  études  perdent  alors  le  sens  direct  qui  leur  conviendrait,  en  passant  gra- 
duellement des  formes  simples,  recommandées  pour  les  commençants,  aux  formes  les  plus 
pures,  les  plus  élégantes  de  la  céramique  antique,  par  exemple.  Qui  peut  mesurer  combien 
cette  pratique  raisonnée  aurait  déjà  amélioré  l’éducation  de  nos  artisans?  Songez  que  le 
profilé  pur,  quoique  étant  tout  ce  qu’il  y a de  plus  positif,  échappe  cependant  à nos  sens; 
nos  yeux  enveloppent  les  objets  exigus,  ou  ne  peuvent  saisir  ceux  qui  dépassent  un  certain 
volume  : le  jeu  de  la  perspective  dérange  d’ailleurs  toutes  les  lignes.  Le  tracé  d'un  profilé 
n’est  donc  que  la  représentation  d’une  fiction  visuelle  qui  ne  peut  s’obtenir  que  par 
l’analyse  et  la  décomposition  de  l’objet  en  vue.  Dès  lors  se  produit  l’initiation  aux  lois  de 
l’élégance  ou  de-la  force;  dès  lors  entre  dans  l’esprit,  de  façon  à rester  dans  la  mémoire, 
la  raison  d’être  des  choses,  soit  du  monde  de  l’art,  soit  du  monde  vivant.  — Avec  cet 
exercice  du  profilé  des  objets,  lorsque  la  nature  s’y  prête,  naît  aussi  l’habitude  des 
ampleurs  dans  l’inscription  des  caractères  de  la  forme;  car  le  sacrifice  des  détails  secon- 
daires s’y  accomplit  presque  naturellement...  » 

C’est  par  des  leçons  de  ce  genre,  c’est  par  les  concours,  c’est  par  l’action  incessante  et 
multiple  que  nous  avons  essayé  d’esquisser,  que  l’Union  centrale  des  beaux-arts  appliqués 
à l’industrie  put  obtenir  en  quelques  années  les  résultats  les  plus  remarquables  dans  l’en- 
seignement du  dessin  et  au  point  de  vue  des  compositions  décoratives.  Citer  les  noms  des 
lauréats  formés  à son  école  serait  presque  dresser  la  liste  de  nos  artistes  de  l’industrie, 
réputés  à l’heure  qu’il  est  parmi  les  plus  habiles. 

Mais  il  est  temps  de  dire  quelques  mots  du  deuxième  moyen  dont  se  servit  l’Union 
centrale  pour  arriver  à ses  fins,  et  qui  lui  a permis  d’opérer  une  véritable  révolution  dans 
le  goût  public  : c’est-à-dire  des  Expositions. 

L’exposition  de  1 863 , nous  l'avons  vu,  ne  servit  guère  qu’à  donner  de  la  cohésion  au 
petit  groupe  qui  jeta  si  généreusement  les  bases  de  la  société  de  l’Union  centrale  et  autour 
duquel  vint  promptement  se  ranger  toute  une  pléiade  d’hommes  également  dévoués  à 
l’œuvre  commencée.  Celle  de  1 865  acheva  de  donner  la  formule  complète  de  la  pensée 
des  fondateurs.  Elle  comprenait  : i°  un  musée  rétrospectif  composé  d'œuvres  obligeamment 
prêtées  par  les  plus  célèbres  collectionneurs  : meubles,  tapisseries,  étoffes,  dentelles, 
livres,  bijoux,  émaux,  porcelaines,  faïences,  armes,  bronzes,  ivoires,  marbres,  terres  cuites, 
laques,  fers  ouvragés,  dix  mille  objets  enfin  de  tous  les  pays  et  de  tous  les  temps;  — 2°  les 
modèles  et  les  produits  des  industries  d’art  contemporaines;  — 3°  les  essais  des  écoles  de 
Paris  et  des  départements,  réunis  dans  le  but  de  démontrer,  comme  pour  une  enquête, 
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l’état  de  l’enseignement,  l’insuffisance  des  modèles  et  des  procédés.  On  avait  ainsi  le  passé, 
le  présent  et  l’avenir.  Comme  on  l’a  dit,  ce  n’était  plus  seulement  une  exposition,  c’était 
de  l’histoire  en  action.  Les  comparaisons  entraient  de  force  dans  l’esprit  par  les  yeux.  Le 
jour  oü  l’Union  centrale  conçut  cette  idée,  elle  raviva  du  coup  l’attrait  un  peu  affaibli  des 
expositions,  elle  doubla  leur  utilité  et  leur  donna  leur  vraie  signification,  en  en  faisant  à 
la  fois  une  joie  pour  les  yeux  et  un  enseignement  sérieux,  immédiat  et  frappant  pour 
l’esprit.  Que  de  leçons  pour  nos  fabricants  contemporains  n’allaient  pas  se  dégager  du 
spectacle  des  merveilles  anciennes!  « L’exposition  rétrospective  des  Champs-Elysées, 
disait  avec  raison  un  écrivain  de  talent,  Aug.  Luchet,  pourra  être  la  guérison  et  le  salut 
de  notre  travail  industriel  qui  s’en  allait  au  hasard,  voletant  languissamment  de  tentatives 
vaines  en  réussites  tronquées.  Voilà  qui  va  l’instruire  un  peu,  le  retremper  et  le  déter- 
miner. Les  nouveaux,  nous  l’espérons,  vont  s’évertuer  devant  l’œuvre  des  anciens,  et  leur 
patriotisme  ne  voudra  pas  que  l’étranger  ait  dépassé  la  France.  Des  efforts  prompts,  des 
prodiges  annoncés  déjà  sortiront  de  cette  leçon  immense.  Elle  vaut  mieux,  celle-ci,  que 
tous  les  cours  et  tous  les  traités...  » 

Le  succès  de  cette  exposition  fut  extraordinaire.  Le  public  se  pressa  en  foule  dans 
les  salles  du  palais  de  l’Industrie  : le  nombre  des  entrées  monta  à 225,000;  le  chiffre  des 
recettes  atteignit  140, 5oo  francs.  En  en  déduisant  les  frais  d’organisation,  qui  s’étaient 
élevés  à io5,ooo  francs,  il  y eut  un  bénéfice  de  35, 000  francs  qui  resta  entre  les  mains  de 
l’Union  centrale  et  fut  employé  à augmenter  les  collections  de  son  musée  et  de  sa  biblio- 
thèque. Qu’on  ne  croie  pas,  au  surplus,  que  le  musée  rétrospectif  fût  la  seule  cause  de  ce 
succès.  Non.  La  partie  moderne  avait  aussi  un  grand  attrait,  et  parmi  ses  41 1 exposants 
on  comptait  des  artistes  ou  des  fabricants  tels  que  MM.  Barye,  Bitterlin,  Braquenié, 
Braün,  Carrier-Belleuse,  Cornu,  Curmer,  Deck,  Durenne,  Duval,  Fannières  frères, 
Froment-Meurice,  Jeanselme  et  Godin,  Klagmann,  Claudius  Popelin,  Préault,  Prignot, 
Riester,  Salmson,  Sauvrezy,  Tahan,  et  beaucoup  d’autres  dignes  d’être  cités.  La  qualité 
ici  l’emportait  de  beaucoup  sur  la  quantité,  et  jusque-là  peut-être  on  n’avait  pas  vu  une 
réunion  plus  parfaite  des  produits  de  l’industrie  contemporaine. 

En  1869,  nouvelle  exposition.  Celle-ci  était  constituée  sur  le  même  plan  que  la  pré- 
cédente. Seulement  la  partie  rétrospective  était  exclusivement  composée  des  produits  de 
l’art  oriental  empruntés  aux  collections  particulières.  Ce  musée  oriental  occupait  sept 
salles  du  palais  de  l’Industrie  et  un  grand  salon  : trois  étaient  consacrées  à l’art  chinois 
et  japonais,  une  à l'art  indien,  une  cinquième  à l’art  persan,  de  l’Asie  Mineure  et  de 
l’archipel  grec.  Le  public  montra  le  plus  grand  empressement  à visiter  ces  spécimens  admi- 
rables qui  sortaient  pour  quelques  jours  des  vitrines  ou  on  les  cachait  pour  les  offrir  libé- 
ralement à l’admiration  et  à l’étude.  Le  pli  était  décidément  pris,  et  les  expositions 
rétrospectives,  grâce  à l’Union  centrale,  pouvaient  désormais  compter  comme  un  des 
plus  utiles  éléments  de  l’éducation  du  goût  de  la  foule,  et  tout  le  monde  sait  aujourd’hui 
comment  gouvernements  et  sociétés  privées  ont  suivi  l’impulsion  donnée. 

La  guerre  de  1870  éclata.  Ce  n’étaient  plus  alors  seulement  le  sort  de  l’art  et  de  l’industrie 
qui  se  trouvait  en  jeu;  c’étaient  les  destinées  mêmes  de  la  patrie.  D’autres  soins,  pendant 
cette  époque  douloureuse,  absorbèrent  les  fondateurs  de  l’Union  centrale,  et  l’œuvre  en  si 
bonne  voie  parut  un  moment  abandonnée.  Mais  c’est  souvent  dans  l’âpreté  des  plus 
terribles  revers  que  certains  courages  se  retrempent  avec  le  plus  de  force.  Après  une  éclipse 
trop  explicable,  l’Union  centrale  se  reforma  sur  des  bases  nouvelles  et  durables. 
Jusqu’alors,  elle  n’avait  pas  existé  dans  la  forme  strictement  régulière  que  la  loi  impose 
aux  sociétés  ordinaires.  On  a vu  que  ses  initiateurs  avaient  poussé  le  désintéressement 
jusqu’à  s’engager  « à faire  gratuitement  les  avances  nécessaires  à l’organisation  de  tout  ce 
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que  le  comité  se  donnait  la  tâche  de  fonder  ».  Ceux-ci  avaient  si  bien  rempli  leurs  enga- 
gements, qu’après  la  guerre  on.  trouva  qu’ils  avaient  déboursé  généreusement  une  somme 
de  5o,ooo  francs.  Le  29  janvier  1874,  la  société  était  légalement  reconstituée,  toute  prête 
à continuer  son  rôle  et  à agrandir  son  action.  Des  hommes  nouveaux  s’ajoutèrent  aux 
anciens,  et  de  la  première  assemblée  générale  sortit  un  conseil  d’administration  composé 
de  la  façon  suivante  : 

MM.  André  (Édouard);  — Biais  (Théodore);  — Bouilhet  (Henri);  — Chesneau 
(Ernest);  — Christofle  (Paul);  — Chocqueel  (Louis); — Cohen  (Isaac-Joseph) ; — Firmin- 
Didot  (Alfred); — Guichard  (Édouard);  — Hermann  (Georges); — Jumelle  (Alfred);  — 
Lefébure  (Ernest); — Mannheim  (Charles);  - Marienval  (Louis); — Mazaroz  (Pauli  ; — 
Mourey  (Philippe);  — Renard  (Ferdinandi;  — Sajou  (Simon);  — Schmit  [Frédéric);  — 
Séguin  (Édouard);  — Veyrat  (Adolphe);  — Wolff  (Augustel. 

Ce  comité  désigna  comme  président  M.  Édouard  André,  ancien  député,  et  comme 
vice-président,  M.  Henri  Bouilhet,  ingénieur,  et  l’un  des  chefs  de  la  grande  maison  d’orfè- 
vrerie Christofle.  Il  faudrait  pouvoir  dire  ici  — si  la  modestie  intraitable  des  directeurs 
de  l’Union  centrale  n’avait  l’habitude  d’imposer  rigoureusement  silence  aux  plus  légitimes 
louanges  — quels  furent  l’activité,  le  désintéressement,  le  dévouement  toujours  ingénieux  et 
délicat  de  ces  hommes  distingués.  Il  faudrait  pouvoir  énumérer  les  services  de  quelques- 
uns  de  leurs  collaborateurs  empressés  qui,  presque  tous  commerçants  et  par  conséquent 
peu  maîtres  de  leur  temps,  ne  ménagèrent  jamais  ni  leur  temps  ni  leur  argent  pour  la 
grande  œuvre  poursuivie  en  commun.  On  fera  d’ailleurs  plus  tard  la  part  des  mérites  de 
chacun,  lorsqu’on  écrira  l’histoire  de  cette  société  qui  a été  si  utile  au  relèvement  des 
industries  françaises. 

La  série  des  expositions  d’art  appliqué  à l’industrie  fut  reprise  aussitôt  après  la 
reconstitution  de  l’Union  centrale,  c’est-à-dire  au  mois  d’août  1874.  Après  les  exhibitions 
précédentes  qui  avaient  eu  un  caractère  très  déterminé,  il  fallait  trouver  un  thème 
inédit,  pour  la  section  rétrospective  ajoutée  à celle  des  écoles  et  à celle  des  productions 
contemporaines.  On  s’arrêta  à l’histoire  du  costume,  et  le  comité  s’efforça  de  rassembler 
le  plus  grand  nombre  possible  des  pièces  de  vêtements  anciens,  qui  sont  rares.  On  parvint 
ainsi  à composer  un  ensemble  des  plus  imposants  et  des  plus  instructifs.  Deux  ans  après, 
en  1876,  l’exposition  rétrospective  était  consacrée  à l’histoire  de  la  tapisserie,  et  l’on 
organisa,  pour  une  durée  de  trois  mois,  dans  les  salles  du  palais  des  Champs-Élysées,  un 
merveilleux  musée  classé  par  époque  et  par  atelier,  dans  lequel  on  vit  défiler  les  plus 
admirables  chefs-d’œuvre  de  l’art  textile. 

Puis  l’Union  centrale,  pour  ajouter  encore  au  caractère  d’enseignement  qu’elle  vou- 
lait donner  avant  tout  à ses  expositions,  pour  affirmer  plus  nettement  la  pensée  qui  avait 
inspiré  ses  fondateurs,  se  mit  à adopter  un  plan  nouveau.  En  ce  qui  concernait  les  écoles 
de  dessin,  le  comité  pensa  qu’il  n’était  plus  utile  de  recommencer  les  expositions  dans 
lesquelles  les  élèves  venaient  montrer  leurs  travaux.  A l'origine,  ces  expositions  étaient 
indispensables.  On  avait  dû,  en  quelque  sorte,  passer  en  revue  les  forces  respectives  des 
divers  centres  d’enseignement,  faire  l’inventaire  des  ressources  dont  on  disposait.  En  1880, 
pour  sa  6e  exposition,  l’Union  n’exposa  pas  les  travaux  des  élèves  des  écoles  de  dessin, 
mais  elle  organisa  une  série  de  concours,  presque  tous  des  concours  de  composition,  dont 
les  programmes  furent  mis  en  harmonie  avec  la  force  présumée  des  élèves,  afin  de  provo- 
quer un  effort  d’invention,  la  libre  recherche  d'une  création  d’art.  Quant  à la  partie  de 
l’exposition  comprenant  les  œuvres  des  grandes  industries  de  luxe,  qui,  d’après  les  tra- 
ditions de  l’Union  centrale,  devait  montrer  à la  fois  les  productions  de  l’art  moderne  et 
un  choix  des  productions  des  anciennes  époques,  le  principe  en  fut  maintenu,  mais  avec 
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une  modification  importante.  Au  lieu  d’y  appeler  en  même  temps  toutes  les  industries 
qui  relèvent  de  l’art  et  de  disse'miner  la  leçon,  on  résolut  de  préciser,  par  la  voie  de 
l’analyse,  l’enseignement  qui  se  dégage  de  chacune  des  industries,  et  de  montrer  leurs 
produits  dans  une  série  d’expositions  successives.  On  pensa  qu’on  rendrait  les  études  plus 
faciles  et  plus  profitables  en  groupant,  sous  la  forme  d’une  démonstration  visible  et  par- 
lante, les  matières  premières,  les  instruments  qui  servent  à les  façonner,  l’œuvre  créée  ou 
embellie  par  le  producteur  et  par  l’artiste. 

Il  fut  donc  arrêté  qu’on  mettrait  en  évidence,  dans  des  expositions  technologiques 
successives,  l’histoire  complète  d’une  industrie  déterminée,  en  montrant,  à côté  des  éléments 
naturels  confiés  à la  main  de  l’ouvrier,  le  dessin  ou  la  maquette  qui  lui  sert  de  modèle,  les 
outils  dont  il  dispose,  et  enfin  l’œuvre  parachevée  sur  laquelle  l’art,  qui  est  le  tout  suprême, 
imprime  sa  marque  souveraine.  Conformément  à ce  projet,  l’exposition  de  1880  fut  exclu- 
sivement consacrée  à l’industrie  du  métal;  celle  de  1882  aux  industries  des  tissus,  du 
papier  et  du  bois  (appliqué  au  mobilier).  Il  faut  ajouter  que,  par  une  disposition  nouvelle, 
l’Union  centrale  appela  les  étrangers  à exposer  et  à prendre  part  à ses  concours  au  même 
titre  que  nos  nationaux. 

L’éclat  qu’ont  eu  ces  exhibitions  et  le  succès  qu’elles  ont  obtenu  sont  encore  dans 
toutes  les  mémoires.  Plus  de  deux  cent  cinquante  mille  visiteurs  prirent  part  à ces  fêtes 
de  l’intelligence;  et  le  bienfait  en  est  incalculable,  si  l’on  songe  à toutes  les  activités 
que  de  pareilles  entreprises  ont  fait  naître,  aux  efforts  des  fabricants  pour  y figurer 
avec  honneur  et  s’y  faire  représenter  par  des  œuvres  de  choix,  aux  publications  des 
remarquables  rapports  des  jurys,  qui  sont  autant  de  saines  et  permanentes  leçons,  aux 
études  critiques  qu’a  suscitées  chez  des  écrivains  éminents  le  spectacle  de  toutes  les  mer- 
veilles accumulées  par  les  soins  de  l’Union  centrale,  enfin  aux  reproductions  par  la  pho- 
tographie des  chefs-d’œuvre  anciens  obligeamment  prêtés  par  les  collectionneurs  et  qui 
sont  de  précieux  modèles  dorénavant  mis  en  circulation  dans  tous  les  ateliers.  Voilà  ce 
qu’ont  fait  ces  expositions  organisées  par  l’Union  centrale,  et  l’on  peut  juger  par  là  de  la 
diffusion,  de  la  puissance  d’influence  que  cette  société  a exercées  et  exerce  encore  sur  nos 
industries  d’art. 

Il  est  superflu  d’entrer  ici  dans  de  plus  longs  développements  sur  l’organisation  inté- 
rieure et  sur  l’histoire  de  l’Union  centrale.  Il  suffit  d’avoir  indiqué  à grands  traits  ce 
qu’elle  a accompli.  Depuis  l’an  passé,  la  société  a subi  d’importantes  modifications  et 
l’on  peut  dire  qu’elle  est  actuellement  dans  la  troisième  phase  de  son  existence.  Après 
avoir  aussi  admirablement  réussi  dans  toutes  les  tâches  qu’elle  s’est  successivement 
données,  elle  a une  fois  de  plus  élargi  ses  ambitions!  Depuis  le  mois  de  janvier  1882, 
l’Union  centrale  des  beaux-arts  appliqués  à l’industrie  a fusionné  avec  la  Société 
du  musée  des  Arts  décoratifs  qui  s’était  créée  à côté  d’elle,  en  1877,  avec  son  patro- 
nage. Aujourd’hui  les  deux  sociétés  n’en  font  plus  qu’une  seule,  sous  le  titre  d 'Union 
centrale  des  Arts  décoratifs,  ayant  plus  de  cohésion  et  de  force  pour  continuer  leur  entre- 
prise patriotique1,  avec  un  conseil  d’administration  composé  d’hommes  énergiques,  éclai- 
rés, d’une  expérience  consommée,  et  MM.  Antonin  Proust  et  Henri  Bouilhet  comme  pré- 
sident et  vice-président. 


:.  Rappelons  ici  les  noms  des  membres  du  conseil  d’administration  reconstitué  par  suite  de  cette  fusion  : 

M.  André  (Edouard),  président  d’honneur. 

M.  Antonin  Proust,  président. 

MM.  Henri  Bouilhet,  premier  vice-président  ; le  comte  de  Ganay,  deuxième  vice-président  ; Graoos,  trésorier; 
de  Champeaux  et  Lefébure,  secrétaires. 

MM.  Germain  Bapst  ; Biais;  Georges  Bercer;  le  marquis  de  Biencoukt;  Emmanuel  Bocher;  Boucheron;  Bra- 
quenié;  le  marquis  de  Chennbvières;  L.  Chocqueel;  J.  Cohen;  Paul  Christofle;  Corroyer;  Crépinet;  Paul 
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Les  résultats  de  tant  d'efforts  accumulés  depuis  vingt  ans,  l’Union  centrale  ne  les  a 
pas  seulement  exprimés  d’une  façon  tangible  dans  le  somptueux  pavillon  de  la  commission 
française  à l’exposition  d’Amsterdam;  mais  elle  les  a résumés  aussi  dans  une  exhibition 
spéciale,  au  milieu  même  des  galeries  réservées  aux  beaux-arts,  oü,  sous  la  forme  de 
dessins  et  de  modèles  d'enseignement,  elle  a écrit  sur  les  murs  sa  doctrine  vivante.  Un  tel 
passé  est  donc  un  sûr  garant  de  l’avenir,  et  la  société  ayant  maintenant,  grâce  à son  éminent 
président,  M.  Antonin  Proust,  un  interprète  éloquent  jusqu’au  sein  du  Parlement,  on  peut 
espérer  voir  s’étendre,  comme  il  convient,  une  influence  qui  a déjà  été  si  utile  à l’art  et  à 
l’industrie  de  notre  pays. 

Dalloz;  Delamarre-Didot  ; L.  Falize;  Firmin-Didot  (Alfred)  ; G.  Dreyfus;  Duplan  ; Ch.  Ephrussi  ; Léon  Fouid; 
Henri  Fourdinois;  le  baron  Gérard  ; A.  Goupil;  G.  Hermann;  Jumelle;  Georges  Lafenestre;  le  comte  de  Libsville; 
A.  Liouville;  Louvrier  de  Lajolai*;  Ch.  Mannheim;  Paul  Mantz;  Marienval;  le  baron  G.  de  Rothschild; 
F.ug.  Rousseau;  le  duc  de  Saiiran  ; G.  Schlumbf.rcer  ; G.  Servant;  Edmond  Taicny;  J.  Tur^uetil;  Veyrat; 
C.  Wf.ber. 


Plaquette  honorifique  décernée  par  l'Union  centrale  à l'Exposition  organisée  par  elle  en  18S2. 
(Composition  de  M.  liug.  Legrain.) 


Balcon  en  fer  forgé,  par  M.  Bergue. 


Pavillon  de  la  commission  française  à l'exposition  d’Amsterdam. 
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Enfants  à la  coquille,  groupe  en  marbre  de  M.  Barrias. 

Pavillon  de  la  commission  française  à l’exposition  d'Amsterdam. 

Mais  il  leur  a bien  fallu  se  résoudre  à vaincre 


Et  maintenant  passons  à la  description  du 
pavillon  de  la  commission  française  à 
l’exposition  d’Amsterdam,  et  voyons  les 
œuvres  que  l’Union  centrale  a su  y rassem- 
bler. C’est  en  s’adressant,  comme  il  a été 
dit  déjà,  à l’élite  des  artistes  et  des  fabri- 
cants qui  comptent  parmi  les  fervents  adhé- 
rents de  la  société,  participent  à ses  expo- 
sitions et  travaillent  dans  le  rayonnement 
de  son  influence,  qu’il  a été  possible  à 
l’Union  de  former  un  tel  ensemble,  si 
harmonieux  et  si  parfait.  En  présence  de 
ces  meubles  exquis  par  la  forme  et  par 
l'exécution,  dans  ce  salon  ou  chaque  détail 
se  trouve  être  un  objet  d’art  de  haut  prix, 
on  se  prend  à penser  que  si  réellement  les 
plus  habiles  concurrents  étrangers  de  notre 
industrie  n’ont  point  cru  devoir  se  montrer 
à l’exposition  d’Amsterdamdanstout  l’éclat 
de  leurs  progrès  et  sous  leur  meilleur  jour, 
c’est  véritablement  dommage,  car  il  y aurait 
eu  plaisir  à comparer  et  à juger.  La  gloire 
d’un  triomphe  se  mesure  à la  lutte  qu’il  a 
coûtée!  Comme  Rodrigue,  dans  le  Cid , 
les  exposants  de  l'Union  centrale,  sûrs  de 
leurs  forces,  eussent  pu  dire  : 

Paraissez,  Navarrois,  Maures  et  Castillans... 
sans  péril,  et  les  lecteurs  de  la  Revue  des 
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Arts  décoratifs  savent  déjà1  avec  quelle  spontanéité,  avec  quel  enthousiasme  le  jury  a 
rendu  hommage,  à l’unanimité,  à la  supériorité  dont  témoignaient  les  œuvres  réunies 
dans  cette  partie  de  l’exposition. 

Le  pavillon  s’élève  au  centre  même  de  la  section  française^  dans  l’axe  de  la  galerie 
principale,  et,  en  même  temps,  dans  celui  d’une  galerie  transversale  : ces  deux  galeries 
ont  chacune  20  mètres  de  largeur;  le  pavillon  mesure  10  mètres  de  largeur  extérieure- 


Vase  en  argent  repoussé  : Les  Ivresses.  — Exécuté  par  MM.  Christofie. 
Pavillon  de  la  commission  française  à l’exposition  d’Amsterdam. 


ment.  Il  est  donc  à l’aise  à cette  place,  et  toutes  ses  parties  en  ont  été  combinées  harmo- 
nieusement par  l’habile  architecte  de  l'Union  centrale,  M.  Paul  Lorain. 

Il  a la  forme  d’un  petit  temple  dont  l’entrée  est  gardée  par  deux  formidales  animaux, 
un  lion  et  une  lionne,  en  bronze  galvanique,  d’un  beau  ton  de  vert  antique,  exécutés  par  la 
maison  Christofie  d’après  les  modèles  de  l’éminent  sculpteur  Caïn,  et  qu’on  a placés  de 
chaque  côté  du  large  palier  élevé  de  trois  degrés  qui  y donne  accès.  La  façade  est  formée 

1.  Voir  dans  la  Revue  des  Arts  décoratifs,  *c  année,  page  39,  l’article  Je  M.  Henry  Havard,  président  du  jury  de 
la  classe  2*  à l'Exposition  d'Amsterdam. 
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par  une  large  baie  divisée  en  trois  parties  par  deux  colonnes  en  marbre  sarancolin,  d’ordre 
composite,  avec  chapiteaux,  qui  ont  été  fournies  par  la  maison  Dervillé.  A droite  et  à gauche 
de  la  baie  se  trouvent  deux  grands  panneaux  en  faïence,  à fond  d’or,  représentant  l’un,  la 
Navigation , l’autre  le  Commerce,  et  qui  ont  été  exécutés  par  M.  Th.  Deck,  d’après  les  dessins 
de  M.  F.  Ehrmann.  La  baie  est  elle-même  surmontée  d'un  grand  tympan  cintré  décoré 
d’une  peinture  de  M.  F.  Ehrmann,  montrant  l’Art  et  l'Industrie  qui  s'unissent  sous  la  pro- 
tection de  la  Sagesse,  symbolisée  par  Minerve.  Au-dessus,  un  fronton  avec  cartouche  à 
fond  d’or  sur  lequel  se  détachent  les  deux  lettres  R.  F.  Tout  autour,  la  frise  est  ornée  de 
motifs  d’ornements  en  mosaïque  bleue,  rouge  et  or:  l'acrotère  est  formé  de  motifs  élé- 
gants avec  palmettes  en  plomb.  Les  pilastres  des  angles  sont  surmontés  de  vases  majo- 
liques  prêtés  par  MM.  Boulenger,  de  la  faïencerie  de  Ghoisy-le-Roi.  Près  des  colonnes 
sont  de  petits  cartouches  bruns  portant  en  lettres  d’or,  à gauche  : 

UNION  CENTRALE 

1 863 

date  de  la  fondation  de  la  société,  et  à droite  : 

ARTS  DÉCORATIFS 

1877 

date  de  la  fondation  de  l’association  née  de  la  première,  d’ou  le  titre  actuel  d 'Union  cen- 
trale des  Arts  décoratifs. 

Faisons  le  tour  du  pavillon.  Le  côté  droit  est  divisé  en  trois  parties  : une  fenêtre  au 
milieu  avec  un  élégant  balcon  en  fer  forgé  par  M.  Bergue,  et  de  chaque  côté  deux  panneaux 
en  faïence  de  la  maison  Boulenger,  figurant  la  Sculpture  et  Y Architecture,  dont  la  com- 
position est  due  encore  à M.  F.  Ehrmann.  La  partie  postérieure  de  l’édicule  est  de  forme 
circulaire,  ayant  sur  le  côté  droit  une  sorte  de  vestibule  ouvert  avec  coupole  en  mosaïque 
supportée,  sur  son  angle  extérieur,  par  une  colonne  à jour.  Un  panneau  en  mosaïque,  de 
M.  Facchina,  d'un  dessin  large  et  savant  (l’auteur  est  M.  Corroyer,  l’architecte  distingué), 
d’une  coloration  dans  laquelle  les  verts  des  feuillages  encadrés  de  motifs  rouges  jouent 
sur  l’éclat  des  ors,  orne  une  de  ses  deux  faces,  tandis  que  l’autre  face,  sur  laquelle  s’ouvre 
la  porte,  est  décorée,  dans  sa  partie  supérieure,  d'un  médaillon  en  mosaïque,  composé  par 
M.  Lameire  et  symbolisant  l’Europe.  Cinq  grandes  baies,  fermées  par  des  vitraux  dus  à 
M.  Oudinot,  occupent  la  partie  circulaire;  elles  sont  surmontées  de  petits  panneaux  en 
mosaïque,  avec  des  palmettes  et  des  branches  de  laurier.  Toutes  les  mosaïques  sont  de  la 
fabrication  de  M.  Facchina.  Les  vases  en  métal  de  diverses  formes  qui  couronnent  la  crête 
du  pavillon,  faisant  pendant  à ceux  de  MM.  Boulenger,  sont  de  M.  Monduit,  et  les  ché- 
neaux et  crêtes  de  couronnement  de  la  toiture  sont  de  M.  Perin-Grados. 

Le  côté  gauche  du  pavillon  n’est  pas  moins  élégant.  Il  est  divisé,  comme  le  côté  droit, 
en  trois  parties  formées  par  trois  panneaux  en  faïence,  qui  sont  composés  de  petits  car- 
reaux polychromes  dans  lesquels  domine  la  note  bleu  tendre;  c’est  M.  Lœbnitz  qui  en  est 
l’auteur.  Celui  du  milieu  porte  au  centre  un  vaste  médaillon  multicolore,  en  relief,  repré- 
sentant les  armes  de  la  ville  de  Paris. 

L’ensemble  du  monument  est  infiniment  gracieux  et  fait  le  plus  grand  honneur  à 
M.  Paul  Lorain,  l'architecte  de  l'Union  centrale  des  Arts  décoratifs,  qui  n’en  est  certes 
pas  à faire  ses  preuves  en  fait  de  goût  et  de  science,  mais  qui  n’a  peut-être  pas  eu  l’occa- 
sion d’en  donner  un  témoignage  aussi  parfait  que  celui-ci.  Depuis  plus  de  quinze  ans, 
M.  Lorain  est  dévoué  à l’œuvre  de  l’Union  et  lui  assure  son  concours  assidu  comme  son 
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architecte  attitré  : c’est  lui  qui  a présidé,  avec  un  bonheur,  une  activité  n’ayant  d’égale  qu 
sa  modestie,  à tous  les  travaux  décoratifs  nécessaires  pour  les  grandes  expositions  bis- 
annuelles du  palais  de  1 Industrie;  c’est  lui,  notamment,  qui  a fait  le  monumental  escalier 
admiré  à l’exposition  du  métal  en  1880;  c'est  lui  qui,  avec  un  succès  que  tout  autre,  sans 
doute,  aurait  su  mieux  faire  valoir,  pour  attirer  à sa  boutonnière  une  récompense  qu’il  est 
encore  à attendre,  a dû  parer  si  souvent  le  palais  de  l’Industrie  pour  le  rendre  habitable 
et  digne  des  chefs-d’œuvre  d’art  ancien  que  l’Union  centrale  y a successivement  fait  défi- 


Fauteuil  Louis  XIV  recouvert  en  tapisserie  d’Aubusson  fournie  par  M.  Ëraqucnié, 
Exécution  de  M.  Poirier. 

Pavillon  de  la  commission  française  à l'exposition  d'Amsterdam. 


1er.  Nul,  mieux  que  M.  Lorain,  ne  pouvait  mener  à bien  la  construction  de  ce  charmant 
pavillon  de  la  Commission  française,  pour  lequel  une  qualité  rare  était  indispensable,  car  il 
fallait  avant  tout  s’effacer  modestement  pour  savoir  mettre  en  relief,  dans  une  harmonie 
logique,  les  industries  accessoires  qu’on  appelait  à concourir  à la  décoration  du  petit  édi- 
fice: la  céramique,  la  mosaïque,  la  serrurerie,  le  bronze,  etc.,  et  qui  réclamaient  d’avance 
leur  part.  Travail  d’abnégation,  si  l’on  y songe,  et  dont  M.  Lorain  a su  se  faire  un  inap- 
préciable mérite,  grâce  à la  connaissance  parfaite  qu’il  a acquise,  dans  son  long  commerce 
avec  les  membres  de  l’Union,  des  aptitudes  de  chacun  des  fabricants  dont  il  avait  à faire 
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Exécutée  par  Henri  Fourdixois 

Pavillon  de  la  Commission  française  à l'Exposition  d'Amsterdam 


A.  Qnatuin,  imprimeur-editeur 
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ici  ses  collaborateurs.  Au  nom  des 
intérêts  de  l’art  moderne,  nous  émet- 
trons ici  un  vœu  : c’est  que  le  pa- 
villon de  la  commission  française 
de  l’exposition  d’Amsterdam  sur- 
vive à la  circon- 
stance éphémère 
qui  l’a  fait  élever; 
c’est  qu’il  soit  re- 
construit à Paris, 
pièce  à pièce,  dans 
toute  la  grâce  et  le 
charme  de  son  dé- 
cor; c’est  qu’une 
combinaison  soit  trouvée 
pour  que  l’Union  centrale 
puisse  le  réédifier  et  qu’aucun 
des  artistes  et  fabricants  qui 
ont  bien  voulu  s’associer  à son 
exquise  parure  ne  reprenne  son 
bien  et  n'émiette  ainsi  l’œuvre 
entière,  en  détruise  l’unité,  avant 
qu’on  ait  pu  la  voir  en  France, 
l’étudier  et  l’admirer. 

Si,  après  avoir  décrit  l’en- 
semble du  pavillon,  nous  nous  arrê- 
tions à l’examen  des  diverses  œuvres 
qui  concourent  à sa  décoration  exté- 
rieure, comme  il  siérait  de  le  faire,  il 
ne  nous  serait  pas  difficile  de  justifier 
la  bonne  opinion  qu’en  portent  tous 
ceux  qui  sont  allés  à l'exposition 
d’Amsterdam.  Pour  mesuré  que  nous 
soit  ici  l’espace,  il  n’est  pas  possible, 
par  exemple,  de  ne  pas  dire  tout  au 
moins  quelques  mots  des  figures  com- 
posées par  M.  F.  Ehrmann,  qui  ont 
été  traduites  en  faïence  par  MM.  Deck 
et  Boulenger,  et  surtout  de  la  pein- 
ture dont  il  a orné  le  tympan  de  la 
façade  : L 'Art  et  i Industrie  s'unis- 
sant sous  la  protection  de  la  Sa- 
gesse symbolisée  par  Minerve.  Sa 
composition,  qui  était  subordonnée 
à la  forme  cintrée  du  tympan,  est 
remarquable  de  liberté,  d’aisance, 
de  clarté,  aucune  figure  n’ayant  l’air 
gêné  dans  ses  mouvements,  aucun 


geste  ne  sentant  le  banal  et  le  con- 


Grand 

bras  - applique 
Louis  XVI 
en  bronze 
ciselé  et  doré. 

Exécution 
de  M.  Dasson. 

Pavillon 

de  la  commission 
française 
à l’exposition 
d’Amsterdam. 


venu.  La  couleur,  dont  l’artiste  a 
amorti  l’éclat  par  un  mélange  de 
cire  pour  lui  donner,  avec  le  fond 
de  mosaïque  sur  lequel  les  figures 
se  détachent,  une 
apparence  de  fres- 
que, est  tranquille 
et  caressante , en 
harmonie  absolue 
avec  les  sentiments 
que  peut  évoquer 
la  scène  pacifi- 
que qui  nous  est 
représentée,  dans  le 
monde  idéal  et  éthéréen 
qu’habitent  les  personnages 
mythologiques.  C’est  dans 
ces  sphères  peu  accessibles  aux 
mortels,  et  faites  pour  la  rêverie, 
que  se  produit  l’événement  que 
M.  Ehrmann  a voulu  raconter  et 
dont  l’intérêt  n’est  à coup  sûr  pas 
contestable.  On  y voit  deux  belles 
personnes,  fort  laborieuses,  comme 
le  prouvent  les  divers  accessoires  dont 
le  sol  est  jonché  autour  d’elles.  Celle 
de  gauche,  pour  être  plus  à l’aise  sans 
doute,  a laissé  tomber  jusque  sur  ses 
genoux  sa  tunique  d’un  rose  tendre, 
laissant  voir  la  courbe  onduleuse  et 
souple  de  ses  reins  nus;  à côté  d’elle 
un  chevalet  de  sculpteur,  un  plan  ina- 
chevé d’architecture  indiquent  assez 
clairement  l’objet  de  ses  occupations 
habituelles  : c’est  la  personnification 
de  l’Art.  De  l’autre  côté  se  tient  l’In- 
dustrie, un  peu  frêle  peut-être,  si  l’on 
songe  aux  durs  labeurs  manuels  qui 
constituent  son  lot  journalier.  Elle 
est  entièrement  vêtue  d’une  tunique 
tirant  sur  le  brun,  comme  il  con- 
vient pour  un  habit  de  travail,  et 
s’appuie  sur  le  manche  d’un  lourd 
marteau;  près  d’elle  on  remarque 
la  silhouette  d’un  meuble  com- 
mencé et  une  superbe  pièce  de  céra- 
mique, une  sorte  de  vase  chinois 
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d’une  belle  couleur  bleue  re- 
levée de  rouge,  d’un  dessin 
très  pur,  rappelant  que 
M.  Ehrmann  n’a  pas  dé- 
daigné parfois  de  fournir 
des  modèles  exquis 
de  sa  composition  à 
nos  meilleurs  fabri- 
cants de  faïence.  Un 
petit  bambin,  déli- 
cieusement campé, 
qui  lui  aussi  est  un 
clair  symbole,  car 
l’écusson  sur  lequel 
il  s’appuie  porte  la 
devise  de  la  société 
de  l’Union  centrale, 
se  tient  debout,  entre  les  deux 
figures.  Par  un  mouvement 
charmant,  et  dans  lequel 
on  devine  une  aimable  ti- 
midité, l’Industrie  avance 
une  main  que  l’Art  saisit 
avec  bienveillance,  et 
cette  étreintequi  se  donne 
en  présence  d’une  grave 
Minerve,  en  longue  tuni- 
que verte,  le  casque  en  tête, 
très  probablement  d’après  ses 
sages  conseils,  cette  étreinte  a 
toute  la  portée  d’un  program- 
me, toute  la  valeur  d’une  ma- 
xime : elle  veut  dire  que  l’Art 
et  l’Industrie,  scellant  un  pacte 
d’alliance,  confondent  leurs 
efforts  dans  une  commune  pen- 
sée, et  démontrent  la  grande 
unité  de  l’œuvre  pour  laquelle 
l’un  fournit  l’inspiration  et  l’autre 
l’exécution. 

Telle  est  la  moralité  de  la 
composition  de  M.  Ehrmann  et 
qui  est  bien  la  confirmation  des 
doctrines  soutenues  par  l’Union 
centrale.  L’artiste  a su  la 
mettre  en  relief  avec  ce  rare 
talent,  cette  grâce  mesurée  et 
noble,  cette  large  entente  des 


lois  décoratives  dont  témoi- 
gnent plusieurs  des  tableaux 
qui  ont  consacré  sa  réputa- 
tion, notamment  le  Vain- 
queur, exécuté  en  tapisserie 
desGobelins;  Y Aria- 
ne abandonnée , du 
musée  du  Luxem- 
bourg, sa  Fontaine 
de  Jouvence,  etc.  Il 
est,  avec  M.  Paul 
Baudry,  M.  Gal- 
land,  M.  Lecheval- 
lier-Chevignard  et 
M.  Mazerolle,  un  des 
peintres  contempo- 
rains qui  connais- 
sent le  mieux  l'art  de  disposer 
avec  élégance,  dans  des  mo- 
tifs d’ornements,  des 
figures  dont  le  charme 
symbolique  n’a  jamais 
rien  de  poncif,  et  por- 
tent toujours  l’em- 
preinte d’un  sentiment 
très  personnel.  Il  nous 
est  arrivé,  il  y a quel- 
ques années,  d’émettre  sur 
le  talent  de  M.  Ehrmann  un 
de  ces  jugements  qui  pèsent 
sur  la  conscience  du  critique 
un  peu  comme  un  remords, 
car  nous  étions  loin  alors  d’y 
apercevoir  tout  ce  qu’il  con- 
tient de  science  et  de  goût. 
Le  tympan  qu’il  vient  de 
peindre,  à la  demande  de 
l’Union  centrale,  pour  le 
pavillon  de  la  commission  fran- 
çaise, contribuera  encore  à 
accroître  l’estime  que  les  con- 
naisseurs ont  pour  la  délica- 
tesse de  son  pinceau. 

Bien  que  les  figures  dé- 
coratives dont  M.  F.  Ehr- 
mann a donné  les  modè- 
les, pour  être  traduites  en 
faïence  par  MM.  Deck  et 


Torchère  Louis  XVI,  en  marbre  rouge 
et  bouquet  de  lumière,  ciselée  et  dorée. 
Exécution  de  M.  Gagneau. 
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Boulenger,  soient  loin  d’avoir  l’importance  de  son  tympan,  elles  n’en  constituent  pas 
moins  un  des  vifs  attraits  du  pavillon,  dont  elles  égayent  l’aspect  par  les  plus  réjouis- 
santes couleurs.  On  sait  la  difficulté  matérielle  qu’il  y a à exécuter  des  pièces  d’une 
pareille  dimension  (les  panneaux  ne  mesurent  pas  moins  de  2m,20  sur  im,i5),  composées 
de  grands  carreaux  dont  les  pâtes  et  les  émaux  de  couleur  sont  obtenus  au  grand  feu  de 
four  pour  résister  aux  intempéries  de  l’air.  Que  de  fois  il  faut  recommencer  une  pièce 
avant  que  les  hasards  du  feu  la  livrent  intacte  ! Et  que  de  soins  sont  nécessaires  pour 
les  assembler  de  telle  façon  que  le  dessin  s’enchaîne,  que  les  couleurs  s’adaptent  dans 
une  harmonie  précise  de  demi-teintes  et  de  reflets  ! On  peut  dire  que  les  panneaux 
dont  il  est  ici  question  sont  absolument  hors  ligne,  et  que  les  maîtres  céramistes  qui 
les  ont  exécutés  n’ont  jamais  rien  fait  de  plus  soutenu  comme  coloration,  de  plus 
ferme  et  de  plus  brillant  comme  pâte,  de  plus  imposant  comme  effet  général.  C’est 
vraiment  l’idéal  de  la  décoration  céramique  appliquée  aux  édifices,  et  désormais  les  archi- 
tectes n’ont  plus  le  droit,  si  on  leur  reproche  la  navrante  monotonie  des  façades  grises  de 
leurs  monuments,  d’invoquer  la  pauvreté  des  ressources  dont  ils  disposent  pour  tenter 
une  ornementation  extérieure  plus  réjouissante.  M.  Deck,  qui  a exécuté  les  deux  panneaux 
de  la  façade  du  pavillon,  leur  a donné  un  fond  d’or,  sur  lequel  les  figures  du  Commerce , 
d’un  côté,  et  de  la  Navigation,  de  l’autre,  s’enlèvent  en  vigueur  avec  la  richesse  d’une 
coloration  dont  la  gamme  étendue  va  depuis  le  bleu  et  le  violet  jusqu’au  rose  clair.  La 
Navigation  surtout  est  éclatante,  avec  ses  cheveux  bruns,  dénoués  et  flottant  au  vent,  sa 
tunique  verte  et  rose,  et  la  proue  de  vaisseau  qui  lui  sert  de  piédestal  précieusement 
ouvragé,  se  balançant  dans  son  beau  ton  brun  sur  les  flots  bleus  de  la  mer. 

Les  panneaux  de  MM.  Boulenger,  de  la  faïencerie  de  Choisy-le-Roi,  qu’on  voit  sur  le 
côté  droit  du  pavillon,  sont  également  remarquables  par  le  caractère  du  dessin,  la  vigueur 
et  la  netteté  de  l’exécution.  Les  figures  se  détachent  sur  fond  brun.  La  première,  la  tunique 
ouverte  et  retenue  simplement  par  une  agrafe  d’or,  tient  d’une  main  une  statuette  d’un 
bronze  clair;  de  l’autre,  un  ébauchoir  : c’est  la  Sculpture.  La  seconde,  Y Architecture, 
avec  des  rubans  roses  dans  les  cheveux,  sa  tunique,  violette  en  haut  et  jaune  à ses  pieds, 
a près  d’elle  un  plan  aux  lignes  rouges,  posé  sur  un  chapiteau  dont  le  ton  de  marbre  est 
admirablement  interprété  par  le  céramiste.  Enfin,  sur  la  façade  gauche  du  pavillon,  s’éta- 
lent les  trois  panneaux  de  M.  Lœbnitz,  qui  ne  le  cèdent  pas  aux  premiers  en  originalité 
et  en  perfection.  Ils  ne  représentent  point  de  grandes  figures;  ils  sont  composés,  au  con- 
traire, de  très  petits  carreaux  d'une  harmonie  claire  et  délicate,  dans  laquelle  dominent  le 
bleu,  le  gris-vert  et  le  jaune.  Celui  du  milieu  est  le  plus  grand;  c’est  celui  qui  contient  au 
centre  un  médaillon  en  relief  représentant  les  armoiries  de  la  ville  de  Paris,  avec  les  tours 
de  couleur  jaune,  les  fleurs  de  lis  jaunes  sur  fond  bleu,  le  navire  blanc  avec  ornements 
rouges.  Il  est  entouré  d’un  encadrement  jaune  avec  fleurette  noire  piquée  de  bleu  vif. 
Pour  les  deux  autres  panneaux,  on  a aussi  adopté  la  division  en  trois  parties;  seulement,  au 
centre,  on  a placé  des  médaillons  en  creux  avec  des  figures  de  terre  cuite  en  relief 

Pénétrons  maintenant  à l’intérieur  du  pavillon.  La  disposition  adoptée  par  l'architecte 
correspond  aux  trois  divisions  extérieures,  c’est-à-dire  qu’il  est  composé  d’un  grand  salon 
rectangulaire  communiquant  par  une  porte  à deux  vantaux  (la  porte  monumentale  de 
M.  H.  Fourdinois)  à un  bureau  de  réception  qui  a sa  sortie  directe  par  le  petit  porche  dont 
le  vestibule  à coupole  est  soutenu  par  une  colonne  à jour. 

L’ameublement  est  positivement  une  merveille  de  goût,  et  c’est  ici  qu’on  ne  saurait 
trop  admirer  avec  quelle  extraordinaire  habileté  M.  Henri  Bouilhet,  le  vice-président  de 
l’Union  centrale,  a su  grouper  tant  d’œuvres  remarquables  dans  une  harmonie  aussi  déli- 
cieuse que  savante,  les  disposer  de  façon  à les  faire  valoir  l’une  par  l’autre,  et  arriver  enfin 
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MEUBLE  A BIJOUX 

Composé  et  exécuté  par  Henri  Fourdinois 

(Avec  table  servant  de  bureau,  cariatides  en  ivoire  sculpté  sur  colonnes  en  lapis,  appliques  en  argent) 
Pavillon  de  la  Commission  française  à l’Exposition  d’Amsterdam 
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à obtenir  un  effet  d’ensemble  si  juste,  si  homogène,  que  tous  ces  meubles,  ces  bronzes, 
ces  tentures,  ces  marbres,  qui  ont  été  envoyés  à Amsterdam  par  l’élite  des  fabricants 
français  et  comme  des  spécimens  uniques  en  leur  genre,  semblent  avoir  été  exécutés  spé- 
cialement pour  le  pavillon  ou  ils  se  trouvent  si  parfaitement  à leur  place.  En  vérité, 
les  exposants  qui  ont  eu  l’honneur  de  voir  leurs  œuvres  admises  dans  ce  petit  musée  d’un 
jour,  doivent  quelque  reconnaissance  à l’homme  quia  présidé  avec  un  goût  aussi  rare,  avec 
une  telle  clairvoyance  des  qualités  de  chacun,  à pareille  décoration;  car  on  ne  peut  assuré- 
ment souhaiter  rien  de  mieux  dans  ce  qui  existe  à l’heure  qu’il  est.  Un  auteur  dramatique 
à qui  on  donnerait  comme  interprètes  tous  les  plus  grands  comédiens  vivants  de  son 
époque,  qui  aurait,  en  outre,  un  metteur  en  scène  aussi  fort  que  M.  Emile  Perrin,  et  dont 
la  pièce,  par-dessus  le  marché,  serait  jouée  entre  deux  petits  actes  de  piètre  qualité,  pour 
mieux  faire  valoir  la  sienne,  que  pourrait-il  rêver  de  plus?  Une  seule  chose,  ce  serait  un 
public  plus  initié,  peut-être,  et  surtout  moins  économe  que  celui  d’Amsterdam. 

Lorsqu’on  a monté  les  trois  degrés  qui  donnent  accès  dans  le  grand  salon  du  pavillon 
et  qu’on  a franchi  la  large  baie  de  la  façade,  l’œil  est  absolument  charmé  par  le  spectacle 
dont  il  jouit.  La  sobriété  des  couleurs  et  des  ornements,  malgré  leur  richesse,  conserve  au 
salon  un  air  de  noblesse  qui  est  pour  l’esprit  comme  un  repos  et  une  jouissance.  Point 
d’encombrement,  point  de  dorures,  point  d’extravagances  : mais  des  meubles  variés,  admi- 
rables d’exécution,  disposés  avec  ordre  et  sans  encombrement,  bien  en  vue  et  pourtant  à 
la  place  exacte  qui  leur  convient.  L’architecte  a cherché  avant  tout  à mettre  ceux-ci  en  valeur, 
et  il  s’est  tenu  pour  sa  part  dans  une  réserve  discrète.  La  décoration  se  compose  simplement 
d’une  cimaise  à hauteur  d’appui  et  d’une  corniche  peinte  en  ton  de  bois  avec  métopes 
carrées  en  mosaïque  d’or  ornées  d’une  rosace  sculptée  se  détachant  en  blanc.  Au-dessus  de 
la  corniche  est  une  partie  rampante  formée  de  panneaux  ornés  de  filets  portant  l'encadre- 
ments  d’un  plafond  en  verrière  grisaille  avec  champ  formé  d’un  gros  tore  de  laurier  vert. 

Toute  la  pièce  est  tendue  d’une  étoffe  en  velours  frappé  vert  olive,  duc  à M.  Lheureux, 
avec  angles  et  câbles  en  passementerie  exécutés  par  M.  C.  Weber.  L’entrée  est  décorée 
intérieurement  d’une  grande  portière  en  peluche  de  deux  tons,  relevée  par  des  guirlandes 
de  fleurs  brodées,  qui  a été  exécutée  par  M.  Danthoine.  Elle  est  accompagnée  d’un 
lambrequin  droit,  brodé,  avec  application  de  rinceaux  en  vieil  or  sur  fond  grenat, 
composée  par  M.  E.  Prignot;  au  milieu  est  un  cartouche  surmonté  de  la  couronne 
royale  de  Hollande.  Un  grand  jeté  en  jute  brun-brique  part  de  la  galerie  et  retombe 
en  écharpe,  faisant  onduler  sa  large  bordure  en  marabout,  dans  laquelle  scintillent 
des  fils  d’or,  et  encadrant  les  deux  rideaux  couleur  olive  dont  les  plis  gracieux  tom- 
bent droit  aux  côtés  de  la  baie. -La  fenêtre  qui  se  trouve  sur  la  paroi  de  droite  est 
garnie  de  rideaux  en  velours  violet,  ton  sur  ton,  qui  appartiennent  à M.  Henri  Fourdinois, 
et  dont  le  dessin  à la  fois  riche  et  sévère  est  obtenu  par  le  tissu  même,  formé  de  telle 
sorte  que  tantôt  le  velours  est  appliqué  sur  le  satin,  et  tantôt  le  satin  sur  le  velours,  ce 
qui  produit  une  ordonnance  alternée  d’un  effet  des  plus  séduisants.  La  coloration  un  peu 
tendre  et  assoupie  de  toutes  ces  tentures  se  trouve  vivement  réveillée  par  celle  du  grand 
tapis  de  savonnerie,  style  Louis  XIV,  dont  M.  Braquenié  a couvert  les  dix  mètres  carrés 
du  salon,  et  qui,  avec  sa  partie  centrale  remplie  d’une  floraison  abondante,  ses  médaillons 
de  casques  et  d’armes,  sa  large  bordure  noire  sur  laquelle  courent  des  rinceaux  rosés, 
empêche  la  lumière  de  s’atfadir  et  soutient  par  ces  fortes  clartés  comme  par  son  imposant 
dessin  les  contours  des  objets  mollement  trempés  d’ombre.  Enfin,  pour  ajouter  à cette 
atmosphère  si  délicatement  nuancée  une  caresse  de  plus,  la  porte  du  fond  à doubles 
vantaux,  qui  est  entr’ouverte,  laisse  voir  les  verrières  placées  par  M.  Oudinot  au  fond  de 
la  rotonde,  verrières  qu’on  peut  citer  comme  des  modèles  accomplis,  car  elles  tamisent 
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1.  Lion  et  lionne  en  oronzc  galvanique  exécutés  par  MM.  Chris- 

tofle et  Clc,  d’après  Caïn. 

2.  Deux  panneaux  en  carreaux  de  faïence  de  Deck,  d’après  Ehrmann. 

3.  Deux  panneaux  en  carreaux  de  faïence  de  Boulcnger,  d’après 

Ehrmann. 

4.  Balcon  en  fer  forgé  de  Bergue. 

5.  Mosaïque  fond  d’or  de  Facchina. 

6.  Cinq  fenêtres  en  verrières  de  E.  Oudinot. 

7.  Trois  panneaux  de  carreaux  de  faïence  de  Lœbnitz. 

8.  Deux  colonnes  en  marbre  sarancolin  de  Dervillé. 

9.  Deux  sièges  de  M.  Poirier. 

10.  Bout  de  pied  Louis  XV  en  bois  doré,  recouvert  de  soie  brodée, 
par  M®*  Basse-Riché. 


11.  Marquise  en  bois  doré  Louis  XV,  recouvert  de  lampas. 

12.  Paravent  brodé  fantaisie,  fleurs  et  rubans  sur  fond  bleu. 

13.  Torchère  Louis  XV,  en  bronze. 

14.  Table  guéridon  Louis  XVI,  par  M.  Dasson. 

I).  Torchère  Louis  XVI  en  marbre  rouge,  bouquet  en  bronze  doré 
de  Gagneau,  sur  gaine  en  marbre  antique  noir  de  Dervillé. 

16.  Table  Renaissance  en  chêne  sculpté  de  Fourdinois. 

17.  Fauteuil  en  bois  noir  Renaissance,  du  même. 

18.  Rideaux  de  fenêtre  en  velours  violet,  de  Fourdinois. 

19.  Torchère  et  gaines,  pendants  du  n°  15. 

20.  Vitrine  Louis  XV,  par  Fourdinois. 

21.  Grande  jardinière  en  émail  cloisonné,  montée  sur  pied  à tête 

d’éléphant,  de  Christofle  et  C,e. 
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22.  Grand  meuble  à bijoux,  de  Fourdinois. 

23.  Fauteuil  Louis  XIV,  recouvert  en  tapisseries  d’Aubusson,  par 

Braquenié. 

24.  Pouf  central,  de  Damon  et  Cle,  étoffes  fournies  par  Duplan. 

2$.  Fauteuil  semblable  au  n°  23. 

26.  Grand  meuble  Louis  XVI  à cariatides,  panneau  en  vieux  laque 

noir  du  Japon,  H.  Dasson. 

27.  Torchère  style  Louis  XVI,  cariatides  en  marbre  blanc,  bouquet 

en  bronze,  socle  en  granit,  H.  Dasson. 

28.  Bonheur  du  jour  Louis  XVI,  par  Dasson. 

29.  Fauteuil  Louis  XVI,  par  Dasson. 

30.  Guéridon  à tête  de  lion,  par  MM.  Christofle. 

31.  Meuble  d'appui  style  Louis  XVI,  de  Beurdeley. 


32.  Bout  de  pied  Louis  XVI,  par  M.  Poirier. 

35.  Marquise  Louis  XV,  par  M.  Poirier. 

34.  Table  ronde  Louis  XVI,  par  M.  Dasson. 

3).  Paravent  brodé  en  soie  crème,  style  Louis  XV,  meuble  fourni 
par  E.  Poirier. 

36.  Même  que  le  n#  28. 

37.  Même  que  le  n°  27. 

SALLE  A BSIDA  LE  : 

Table  en  chêne  de  Damon  et  C,e, 

Bureau  en  chêne  de  Damon  et  C*c. 

Sièges  et  tenture  en  cuir  repoussé  de  !a  maison  Dulud,  Quénardcl, 
successeur. 
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TESTIMONIAL  EN  ARGENT  MASSIF  OFFERT  A M. DIETZ'MONNIN 
exécute  par  MM  . Christofle  et  Clc 
(EXPOSITION  D'AMSTERDAM  1883  ) 
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sans  dureté,  véritables  tapis  de  Smyrne  lumineux,  les  rayons  qu’elles  épandent  au  travers 
de  leurs  cives  violacées  qu’encadrent  des  guirlandes  de  feuillages  clairs,  de  cerises  étince- 
lantes et  de  prunes  émeraudes. 

C’est  dans  la  douceur  de  cette  tonalité  savante,  qui  semble  faite  pour  la  causerie  à 
voix  basse  et  pour  le  recueillement,  qu’ont  été  disposés  les  plus  beaux  meubles  de  notre 
fabrique  française  contemporaine.  Sans  doute  on  n’a  pu  songer  à donner  complètement 
l’illusion  d’un  de  ces  salons  d’apparat  dont  l’ameublement  est  rigoureusement  déterminé 
par  l’usage,  et  qui,  dans  les  moindres  détails,  portent  les  traces  vivantes  des  habitudes  des 
maîtres  de  la  maison.  Point  de  cheminée  où  pétille  la  flamme,  point  de  livre  sur  les 
guéridons  qui  soient  restés  ouverts  à la  page  commencée.  Et  pourtant,  toute  chose  a été 
disposée  avec  assez  d’art  pour  que  le  visiteur  puisse  s’abandonner  au  charme  de  se  croire 
là  chez  lui,  dans  quelque  habitation  féerique,  comme  la  lampe  merveilleuse  d’Aladin 
pouvait  en  créer.  Les  sièges  moelleux,  placés  autour  des  tables,  vous  invitent  au  repos  ; 
partout  où  le  regard  s’attache  il  rencontre  un  objet  qui  sollicite  l’admiration.  Ici  ce  sont 
deux  magnifiques  panneaux  en  tapisserie  de  Beauvais  représentant  des  fables  de  La  Fon- 
taine, le  Loup  devenu  berger,  ou  le  Coq  et  la  perle.  Là,  c’est  un  bronze  de  Barbedienne,  ce 
fier  David  de  Mercié,  qui  fut  la  première  œuvre  éclatante  de  l’auteur  du  Gloria  Victis. 
Plus  loin,  sur  une  table  en  chêne  de  M.  Fourdinois,  de  style  Renaissance,  admirable 
d’élégance,  qui  est  supportée  par  quatre  figures  mythologiques,  Mars,  Vénus,  Diane  et 
Apollon,  on  voit  une  ravissante  statuette  d’argent,  composée  par  Delaplanche,  et  merveil- 
leusement ciselée  par  MM.  Christofle;  c’est  le  cadeau  offert  par  les  exposants  français,  en 
1878,  à M.  Dietz-Monnin,  en  souvenir  des  services  que  le  dévoué  président  de  la  com- 
mission leur  a rendus.  Voici  encore  une  délicieuse  statuette  d’argent,  envoyée  par  cet  autre 
grand  orfèvre,  Froment-Meurice,  qui  continue  si  dignement  les  traditions  paternelles; 
c’est  le  Starter,  prix  de  la  Coupe,  accordé  aux  courses  de  Longchamps  en  1882.  Sur  un 
bonheur  du  jour  comme  il  sait  en  faire,  M.  Dasson  a placé  une  pendule  Louis  XVI  avec 
un  socle  de  marbre  bleu  turquoise,  sur  lequel  est  couchée  une  adorable  bacchante  de 
Clodion,  copiée  d’après  celle  du  Louvre,  et  qui,  courbée  sur  le  cadran,  les  traits  tins  et 
d’une  douceur  suave,  semble  compter  mélancoliquement  les  heures  qui  s’écoulent.  Elles 
pourraient  bien  des  fois  sonner  le  temps  qui  passe,  les  aiguilles  rapides,  avant  qu’on  se 
lasse  de  contempler  ce  pur  visage. 

Au  centre  du  salon  est  un  pouf,  une  borne  circulaire,  avec  ses  quatre  divisions  ayant 
chacune  deux  ceintures  en  bois  doré,  garniture  de  lampas  fond  crème,  orné  de  fleurs  d’un 
vert  pâle  et  surmonté  d’un  groupe  en  marbre  blanc,  sculpté  par  M.  Barrias,  représentant 
des  enfants  qui  tiennent  au-dessus  de  leur  tête  une  vasque  d’où  s’échappent  des  fleurs. 
Rien  de  frais  et  de  gracieux  comme  ce  siège,  exécuté  par  MM.  Damon  et  pour  lequel 
M.  Duplan  a fourni  ses  plus  harmonieuses  étoffes.  De  cet  endroit,  on  peut  examiner  suc- 
cessivement les  quatre  côtés  du  Salon.  On  aperçoit,  à gauche,  au  milieu  du  panneau,  le 
somptueux  meuble  d’appui,  style  Louis  XVI,  de  M.  Beurdeley,  avec  ses  panneaux  en 
marqueterie  de  couleurs,  ses  bouquets  de  fleurs  habilement  nuancés,  ses  têtes  de  béliers 
en  bronze  doré,  son  dessus  de  marbre  vert  où  les  veines  circulent  en  méandres  presque 
réguliers,  meuble  magistral  qui  témoigne  de  la  conscience,  du  savoir  de  cet  habile  artiste, 
auquel  on  vient  si  justement  de  donner  la  croix  d’honneur.  Au-dessus,  une  haute  glace 
Louis  XIV,  avec  fronton  et  cadre  en  cuivre  ciselé  et  doré  par  M.  Dasson.  A droite  et  à 
gauche,  du  même  M.  Dasson,  sont  deux  charmants  meubles  bien  désignés  sous  le  nom  de 
« bonheur  du  jour  »,  avec  des  panneaux  en  vieux  laque  du  Japon,  représentant  des  paysages 
en  aventurine,  un  oiseau  posé  sur  un  arbre  en  laque  à deux  tons,  et,  dans  la  ceinture  en 
cuivre  ciselé,  d’aimables  bas-reliefs  à la  Clodion.  De  petits  flambeaux  en  jaspe,  dorés  et 
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ciselés,  des  cassolettes,  de  coquettes  pendules  sont  posés  négligemment  sur  la  tablette  de 
ces  meubles. 

Le  côté  droit  du  salon  est  plus  richement  meublé  encore.  C’est  là  que  se  trouve  cette 
table  Renaissance  avec  les  quatre  cariatides  en  chêne  sculpté,  dont  nous  avons  parlé  tout 
à l’heure.  C’est  là  qu’on  a placé  diverses  œuvres  de  MM.  Christofle  et  Bouilhet,  exécutées 
en  ce  précieux  métal,  composition  résistante  et  sonore  que  ces  orfèvres  éminents  ont  dé- 
couverte et  dans  laquelle  l’or,  l’argent,  le  cuivre,  le  fer, conservent,  en  quelque  sorte,  l'indi- 


L'Europe  : — Médaillon  en  mosaïque  exécuté  par  M.  Facchina, 
d’après  une  composition  de  M.  Lamcirc. 


vidualité  de  leur  nature  et  prennent  la  patine  qui  leur  appartient  en  propre.  Telle  est  une 
grande  jardinière  en  émail  cloisonné  montée  sur  pied  à têtes  d’éléphants,  ou  encore  une 
ravissante  table-guéridon,  avec  dessus  de  marbre  et  lampe,  dont  les  pieds  ont  un  galbe 
antique,  et  de  la  tablette  de  laquelle  semble  s’échapper  et  retomber  une  peau  de  lion  en 
argent  martelé  de  la  plus  étrange  fantaisie.  Non  loin,  on  voit,  devant  une  torchère  en 
marbre  rouge,  de  M.  Gagneau,  un  gracieux  paravent  en  bois  doré  à quatre  feuilles,  exé- 
cuté avec  un  goût  délicat,  très  ingénieusement  inspiré  du  xvme  siècle,  par  un  jeune  ébéniste, 
M.  Poirier,  dont  le  nom  encore  peu  connu  sera  bientôt  placé  à côté  de  celui  des  maîtres  : la 
partie  supérieure  de  ce  paravent  est  vitrée  et  les  panneaux  du  bas,  en  soie  crème,  ont  été 
brodés  par  M,,,e  Basse- Riché  avec  un  esprit,  une  habileté,  un  charme  qui  ne  laissent  prise 
à aucune  critique.  Les  ornements  en  application  se  mêlent  aux  Heurs  de  couleur,  et  le  bleu 
le  jaune,  le  rouge  et  l’or  éclatent  et  se  fondent  en  une  harmonie  joyeuse. 

Les  œuvres  qui  décorent  la  paroi  du  salon  faisant  face  à l’entrée  ne  sont  pas  les  moins 
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intéressantes,  car  on  y trouve  deux  merveilles  d’ébénisterie  dues  à M.  Henri  Fourdinois, 
qui  depuis  longtemps,  on  le  sait,  a conquis  dans  son  art  le  grand  brevet  de  maîtrise  : c'est 
la  porte  monumentale  surmontée  d'une  figure  couchée,  et  le  coffre  à bijoux  qui  est  à droite. 
Indépendamment  des  mérites  reconnus  de  la  composition,  cette  porte  offre,  dans  l’exécu- 
tion, cette  particularité  que  les  bois  de  couleurs  qui  la  décorent  ne  sont  ni  plaqués  ni 
marquetés  au  procédé  ordinaire;  ils  transpercent  littéralement  la  pièce  principale,  de  telle 
sorte  que  les  plus  fins  méandres  ont  été  dessinés  d’abord  et  enlevés  ensuite  dans  toute  la 
profondeur  pour  être  remplacés  par  une  autre  essence  de  bois  qui  fait  ainsi  corps  avec  le 
meuble  et  lui  assure,  pour  ainsi  dire,  l’indestructibilité.  Quant  au  coffre  à bijoux,  on  sait 
qu’il  a obtenu  les  honneurs  de  l'Exposition  de  1878.  Il  est  en  bois  de  satiné,  orné  de 
bronzes  argentés  et  dorés.  Les  ornements  de  la  frise,  des  pilastres,  des  panneaux  sont  en 
argent  ciselé  incrusté.  Quatre  colonnes  aux  angles,  en  bronze  et  lapis-lazuli,  supportent 
des  statuettes  en  ivoire.  Des  émaux  décorent  les  portes  de  face,  et  celles  des  côtés  ont  des 
poignées  de  bronze.  L’intérieur  est  divisé  en  petits  tiroirs  avec  incrustations  d'ivoire  et 
motifs  d’argent.  Le  coffre,  porté  par  quatre  griffes,  repose  sur  un  tapis  de  velours  bleu 
brodé.  La  partie  inférieure  forme  bureau;  dans  l’entre-jambe  est  un  tabouret  en  velours 
bleu  avec  fourrure.  Ce  délicieux  petit  meuble,  véritable  perle  dans  ce  salon  rempli  de 
chefs-d’œuvre,  a été  exécuté  avec  la  plus  rare  perfection,  et  les  moindres  ornements  en  ont 
été  modelés  par  M.  J.  Chéret. 

Tel  est,  dans  son  ensemble,  le  pavillon  de  la  commission  française  organisé  par  l’Union 
centrale  à l’Exposition  d’Amsterdam.  Nous  n’en  pousserons  pas  plus  loin  la  description, 
qui  eût  pu  être  plus  minutieuse  et  qui  aurait  dû  peut-être  donner  lieu  à une  étude 
plus  attentive,  si,  d’une  part,  cette  modeste  étude  n’avait  déjà  excédé  les  limites  de  notre 
Revue,  et  si,  d’autre  part,  il  n'eût  paru  hors  de  saison  d’entrer  à cette  occasion  dans  un 
examen  critique  trop  rigoureux.  Ce  qu’il  importait  avant  tout  de  constater,  c’est  le  succès 
remporté  par  l’ameublement  français  à l’exposition  d’Amsterdam,  succès  qui  s’est  affirmé 
avec  éclat  au  pavillon  de  la  commission  française.  Il  appartenait  à cette  Revue  d’en  consa- 
crer le  souvenir,  en  reportant  à l’Union  centrale  des  Arts  décoratifs  et  à tous  ses  collabo- 
rateurs, artistes  et  fabricants,  la  part  légitime  d’honneur  qui  leur  en  revient. 

VICTOR  CHAMP1ER. 
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Pavillon  de  la  Commission  française  k l'Exposition  d'Amsterdam 


ARTISTES  ET  INDUSTRIELS  AYANT  CONTRIBUÉ  A LA  DÉCORATION  DU  PAVILLON 

ET  A LA  FOURNITURE  DU  MOBILIER 


M.  Paul  LORAIN,  architecte  de  l’Union  centrale  des  Arts  décoratifs , auteur  du 
projet  du  Pavillon,  en  a surveillé  et  dirigé  l’exécution. 

• t 


Décoration  extérieure  du  Pavillon 


BERGUE 

SERRURERIE  D’ART,  PARIS. 

Balcon  en  fer  forgé. 

H.  BOULENGER  et  C‘« 
faïence  DE  CHOISY-LE-ROI. 

Deux  panneaux  de  faïence  décorative  sur  les  des- 
sins de  J.  Ehrmann  ; la  Sculpture  et  la  Pein- 
ture; 

Deux  vases  en  faïence  pour  la  décoration  des 
pilastres. 

CHRISTOFLE  et  Cio 

ORFÈVRES  ET  BRONZIERS,  PARIS. 

Uri  Lion  et  une  Lionne  en  bronze  galvanique. 
exécutés  d’après  les  modèles  de  A.  Caïn. 

Th.  DECK 

CÉRAMISTE,  PARIS. 

Deux  panneaux  décoratifs  à fond  d'or  : le  Com- 
merce, la  Navigation,  exécutés  sur  les  cartons 
de  M.  F.  Ehrmann,  faits  spécialement  pour  le 
Pavillon  de  l’Exposition  d'Amsterdam. 

DERVILLÉ 

MARBRIER,  PARIS. 

Colonnes  en  marbre  sarancolin. 


F.  EHRMANN 

ARTISTE  PEINTRE,  PARIS. 

Peinture  décorative  du  tympan  de  la  façade  : 
L Art  et  l’Industrie  s'unissent  sous  la  protec- 
tion de  la  Sagesse,  symbolisée  par  Minerve  ; 
Composition  décorative  des  deux  cartons  en  faïence 
de  M.  Th.  Deck. 

FACCHINA 

MOSAÏSTE,  PARIS. 

Frise  extérieure  du  Pavillon, 

Coupole  du  Porche  d'entrée, 

Panneaux  du  Porche  d'entrée. 

LŒBNITZ 

CÉRAMISTE,  PARIS. 

Trois  Panneaux  décoratifs  en  carreaux  de  faïente 
avec  les  armes  de  la  ville  de  Paris  au 
centre. 

Deux  Vases  pour  la  décoration  des  pilastres. 
MONDUIT 

PLOMB  ET  CUIVRE  REPOUSSÉ,  PARIS. 
Quatre  Vases  couronnant  la  crête  du  Pavillon. 
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OUDINOT 

PEINTRE  VERRIER,  PARIS. 

Cinq  Ferrières  pour  la  salle  absidale. 

E.  PARIS  et  O 

ÉMAILLEURS,  AU  BOURGET. 

Panneaux  en  tôle  émaillée  pour  les  colonnes  exté- 
rieures. 


DÉCORATIFS. 

PERIN-GRADOS 

PLOMBERIE  D’ART,  PARIS. 

Chéneaux,  Crêtes  de  couronnement  pour  la  toi' 
ture. 

VANTILLARD 

VERRIER,  PARIS. 

Plafond,  vitré  du  grand  salon. 

Plafond  vitré  de  la  salle  absidale. 


Décoration  intérieure  et  mobilier  du  Pavillon 

M.  Eugène  PRIGNOT,  architecte  décorateur,  membre  de  la  commission  consultative 

de  YUnion  centrale. 


BARBEDIENNE 
BRONZE  d’art,  PARIS. 

1.  — David , statuette  de  A.  Mercié.  Bronze. 

BARRIAS 

STATUAIRE,  PARIS. 

2.  — Deux  Enfants  àla  coquille, groupe  marbre. 

Mme  BASSE-RICHÉ 

BRODERIES  ET  DENTELEES,  PARIS. 

3.  — Un  Paravent  hrodé  sur  soie  crème,  style 

LouisXV.  Meuble  fourni  par  E.  Poirier. 

4.  — Un  Paravent  brodé,  fantaisie,  fleurs  et 

rubans  sur  fond  bleu. 

BEURDELEY 

ÉBÉNISTERIE  ET  BRONZE  D’ART,  PARIS. 

5.  — Meuble  d'appui,  style  Louis  XV I. 

6.  — Deux  Vases  marbre,  garniture  en  bronze 

style  Louis  XIV. 

H.  BRAQUEN IÉ  et  Cle 
TAPIS  ET  TAPISSERIES,  PARIS. 

7.  — Grand  Tapis  Savonnerie,  style  Louis  XIV. 

8.  — Deux  Sièges  en  tapisserie  d’Aubusson , 

montés  par  E.  Poirier. 

CHRISTOFLE  et  O 

• ORFÈVRES,  PARIS. 

p.  — Grande  Jardinière  en  émail  cloisonné 
montée  sur  pied  à tête  d’éléphant. 

10.  — Table-Guéridon  à tête  de  lion  avec  des- 
sus de  marbre  et  lampe. 

U.  — Testimonial  en  argent  massif  offert  à 
M.  Dietz-Monnin  par  les  comités  et  le 
jury  de  l'Exposition  de  1878. 


DAM  O N et  Cie 

ÉBÉNISTES,  PARIS. 

12  — Pouf  central  avecétofîe  fournie  par  Duplan. 

13.  — Table  Renaissance  pour  la  salle  absidale. 

14.  — Bureau  Renaissance  pour  la  salle  absidale. 

D’ANTHOINE 

BRODEUR,  PARIS. 

15.  — Grande  Portière  brodée  avec  bandeaux  et 

vélums  deux  tons.  Les  relevés  soutenus 
par  des  guirlandes  de  fleurs  brodées. 
16  — Deux  Sièges  Henri  III  en  velours  cra- 
moisi brodé  d’or. 

H.  DASSON 

ÉBÉNISTERIE  ET  BRONZES  D’ART,  PARIS. 

17.  — Glace  Louis  XIV  avec  fronton  et  cadre 

en  cuivre  ciselé  et  doré. 

18.  — Bonheur  du  jour  style  Louis  XVI,  pan- 

neaux en  vieux  laque  du  Japon,  mon- 
tés avec  cuivres  ciselés  et  dorés. 

19.  — Pendule  style  Louis  XVI , en  jaspe,  à 

mouvement  tournant,  cuivres  ciselés  et 
dorés. 

20.  — Deux  Cassolettes  style  Louis  XVI , en 

jaspe,  montées  avec  cuivres  ciselés  et 
dorés. 

21.  — Bonheur  du  jour  style  Louis  XVI,  portes 

en  vieux  laque  du  Japon,  cuivres  cise- 
lés et  dorés. 

22.  — Deux  petits  Flambeaux  en  jaspe,  dorés 

et  ciselés. 

23.  — Grand  Meuble  style  Louis  XVI,  à caria- 

tides, panneaux  vieux  laque  noir  du 
Japon,  avec  entre-jambes  en  marbre, 
et  cuivres  ciselés  et  dorés. 
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24.  — Pendule  style  Louis  XVI,  Bacchante  de 

Clodion,  en  marbre  blanc,  socle  de 
marbre  bleu  turquoise,  cuivres  ciselés 
et  dorés. 

25.  — Deux  Candélabres  style  Louis  Xl  l , 

vases  en  porphyre  oriental,  cuivres  ci- 
selés et  dorés. 

26.  — Deux  Torchères  style  Louis  XVI,  caria- 

tides en  marbre  blanc  supportant  un 
bouquet  de  roses  en  bronze.  Socle  en 
granit. 

27.  — Deux  grands  Bras  appliques  style  Louis 

XVI,  forme  et  panneaux  en  bronze  ci- 
selé et  doré. 

28.  — Guéridon  style  Louis  XVI,  supporté  par 

quatre  cariatides  en  bronze  ciselé,  des- 
sus en  mosaïque  de  jaspe  rouge  vert 
et  lapis. 

29.  — Table  style  Louis  XV  formant  Bureau, 

en  bois  de  santal  et  violette,  ceinture 
en  marqueterie,  cuivre  doré  et  ciselé. 

DERVILLÉ 

MARBRIER,  PARIS. 

30.  — Deux  Gaines  en  marbre,  grand  antique  noir. 

DUPLAN 

ÉTOFFES  D’AMEUBLEMENT,  PARIS. 

31.  — Fauteuil  Louis  XVI,  recouvert  d’un 

lampas  de  soie  fond  crème. 

FOURDINOIS 

ÉBÉNISTERIE  D’ART,  PARIS. 

32.  — Grande  Porte  de  bois  de  couleur  incrus- 

tés, fronton  avec  figure  de  bois  sculpté. 

33.  — Grand  Meuble  à bijoux , avec  table  ser- 

vant de  Bureau,  cariatides  en  ivoire 
sculpté  sur  colonnes  lapis,  appliques  en 
argent. 

34.  — Table  Renaissance  avec  4 figures  en 

chêne  sculpté,  dessus  à compartiments 
incrusté. 

35.  — Fauteuil  en  bois  noir  Renaissance,  couvert 

de  velours  de  Gênes. 

36.  — Vitrine  d'Entre-Deux  style  Louis  XVI, 

en  acajou,  garnie  de  cuivres  ciselés  et 
dorés,  dessus  de  marbre  blanc. 

37.  — Rideaux  de  fenêtres  en  velours  violet, 

avec  lambrequin  et  bordure  brodés  en 
application  ton  sur  ton. 


FROMENT-MEURICE 

ORFÈVRE,  PARIS. 

38.  — Prix  de  la  Coupe , Courses  de  Long- 

champs,  1882  : Statuette  en  argent,  le 
Starter,  par  R.  de  Saint-Marceau. 

GAGNEAU 

BRONZES  D’ÉCLAIRAGE,  PARIS. 

39.  — Deux  Torchères  Louis  XVI,  de  marbre 

rouge,  bouquet  de  lumière,  ciselés  et 
dorés. 

LHEUREUX 

ÉTOFFES  D’AMEUBLEMENT,  A LONGPRÉ 
(SOMME.) 

40.  — Tenture  en  velours  frappé,  vert  olive. 

MANUFACTURE 
NATIONALE  DE  TAPISSERIES 

A BEAUVAIS. 

Deux  Panneaux  décoratifs  dans  le  style  de  Bé- 
rain. 

41.  — Le  Coq  et  la  Perle. 

42.  — Le  Loup  devenu  Berger. 

M ARIEN  VAL  et  Cia 

FABRIQUE  DE  FLEURS  ARTIFICIELLES, 
PARIS. 

43.  — Bouquet  de  Roses. 

44.  — Plantes  vertes,  pour  le  groupe  d’Enfants 

à la  coquille. 

E.  POIRIER 

TAPISSERIE,  SIÈGES,  PARIS. 

45.  — Marquise  en  bois  doré  style  Louis  XV, 

recouvert  de  lampas. 

46.  — Bout  de  pied  Louis  XV,  en  bois  doré,  recou- 

vert de  soie  brodée  par  M",e  Basse-Riché. 

47.  — Bergère  Louis  XJ^I,  en  bois  doré  recou- 

vert de  lampas. 

48.  — Bout  depiedLouisXVI, enboisdoré^recou- 

vertdesoie  brodée  par  M"u' Basse-Riché. 

49.  — Chaise  Louis  XVI,  en  bois  doré,  recou- 

vert de  lampas  à raies  roses  et  fleurs. 

50.  — Deux  Fauteuils  Louis  XIF , recouverts 

en  tapisseries  d’Aubusson,  fournis  par 
Braquenié. 

51.  — Deux  Fauteuils  Louis  XIV,  recouverts 

en  velours  de  Gênes,  fournis  par  Tas- 
sinari  et  Chatel. 
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QUÉNARDEL 

FARRICANT  DE  CUIRS  REPOUSSÉS,  PARIS. 

5 2.  — Tenture  de  cuir  repoussé  de  la  salle  absi- 

dale. 

53.  — Huit  Chaises  garnies  de  cuir  gaufré  d'or. 

54.  — Un  Fauteuil  garni  de  cuivre  gaufré  d’or. 

P.  SORMANI 

ÉBÉNISTERIE,  PARIS. 

55.  — Un  meuble  vitrine  Louis  XV } décoré  de 

sujets  peints  au  vernis  Martin. 


C.  WEBER 

FABRICANT  DE  PASSEMENTERIES,  PARIS. 

56.  — Câblé  pour  les  tentures  des  salons. 

57.  — Ecussons  brodés. 

TASSINARI  et  CHATEL 

SOIERIES  D’AMEUBLEMENT,  LYON. 

Velours  de  Gènes } fleurs  et  grappes  de  raisin 
sur  fond  crème  recouvrant  les  deux  fauteuils 
Louis  XIV  de  E.  Poirier. 


Plaquette  honorifique  décernée  par  P Union  centrale  à lcxposition  du  Métal,  1880. 
Composition  de  M.  Chedinbrç. 
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ij;  u moment  ou  s’ouvre  le  moyen  âge,  nous  entrons  dans  un  monde 
(J  j nouveau  en  suivant  l’histoire  du  travail  parmi  les  peuples  du 

5 /^~)  Nord  qui  ont  laissé  leur  campement  barbare,  pour  prendre  place  au 

/ \ / (\  cœur  de  la  cité  antique.  Nous  n’avons  plus  à ouvrir  la  porte  du  gynécée 

/ Cçjl  grec  ni  à pénétrer  dans  l’atrium  romain  : la  navette  d’or  de  Circé  a 

/ P 1 \ cessé  de  courir  sur  la  trame,  l’épouse  chrétienne  vient  de  's’asseoir  près 
( \ J çsJ  de  son  foyer.  Elle  travaille  à côté  du  berceau  ou  dort  le  nouveau-né;  elle 

t / / f tient  sa  quenouille  et  ses  fuseaux,  à l’exemple  de  la  Vierge  enfant,  qui  i 

N-/  / j filait  sa  laine  blanche  près  de  sainte  Anne  et  de  sainte  Élisabeth. 

i / Les  barbares,  en  se  partageant  les  dépouilles  de  Rome,  n’ont  tVi 

V guère  modifié,  si  ce  n’est  par  quelques  attributs  de  style  gothique, 

\ ' les  instruments  de  travail  dont  se  servaient  les 

' femmes  romaines  et  que  les  Gauloises  avaient  adop-  . \ 

tés.  Les  Germains  les  avaient  déjà  idéalisés,  et  la 
déesse  Berchta 
attributs  que  Minerve, 

Viollet-le-Duc,  dans  son  j 
tour  à tour,  en  s’appuya 
du  tissaue  au  moyen  âse. 


munie 


i.  Voy.  la  Revue  des  Arts  décoratifs,  *e  année  p.  i 
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Encadrement  de  page  composé  et  dessiné  pour  la  Revue  des  Ails  décoratifs  par  L.  Libonis. 
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qu’un  chroniqueur  du  xm*  siècle  exprime  ainsi  dans  deux  vers  d’un  français  presque 
barbare 

Ses  filles  fist  bien  doctriner 
Et  apprendre  keudre  et  filer, 

Et  à ouvrer  soie  en  taulièles  *. 

Il  était  de  bon  goût  et  à la  mode  de  hier,  pour  la  femme  d’un  lcude  et  d’un  seigneur, 
jusqu’au  xii'  siècle.  Les  dames  revinrent  ensuite  au  métier,  elles  se  mirent  à la  tapisserie  et 
à la  broderie.  Elles  reprirent  la  quenouille  plus  tard,  quand  les  demeures  seigneuriales  se 
furent  remplies  de  tentures  et  quand  l’influence  des  industries  orientales  eut  modifié  l’art 
de  la  décoration,  en  répandant  à l’intérieur  des  châteaux  les  étoffes  de  brocart,  de  soie  et 
de  laine  brodée  d’or. 

Les  poèmes,  les  récits  du  moyen  âge  nous  montrent  souvent  la  femme  au  travail; 
elle  réunit  dans  une  broderie  « un  escheveau  de  laine  rouge  et  une  fusée  de  laine  blanche  ». 
Elle  mêle  des  fils  d’or  à son  tissu  : 

Belle  Yolande,  en  chambre  coie, 

Cost  un  fil  d’or,  l’autre  de  soie  s. 

Cette  brodeuse  des  légendes  de  la  Table  ronde,  du  Roman  de  la  rose  et  des  vieux 
fabliaux  redevient  bientôt  une  simple  fileuse,  ou  plutôt,  dans  le  style  du  temps,  une 
« fileresse  » maniant  la  « quenoille  » et  les  « fusels  ». 

Belle  Amelot,  seule  en  chambre  filoit. 

A chanter  prend,  qui  d’amour  lui  membroit»... 

Dans  la  maison  féodale,  on  le  voit,  la  mode  change  : c’est  tantôt  la  quenouille,  tantôt 
l’aiguille,  tantôt  la  navette  qui  ont  le  dessus.  Charmants  caprices  ou  se  complaît  l'esprit 
de  la  femme  ! Au  xve  siècle,  la  quenouille  l’avait  emporté;  elle  était  dans  toutes  les  mains; 
on  était  revenu  à la  simplicité  des  époques  primitives.  Ne  croyez  pas  toutefois  que  la 
quenouille  des  châtelaines  fût,  comme  celle  des  fileuses  d’églogue,  fabriquée  dans  un  simple 
roseau  qu’on  entaille  et  dont  on  écarte  vers  le  haut  les  morceaux  en  forme  de  sphère, 
pour  mieux  retenir  le  lin  ou  le  chanvre.  Le  bois  est  tourné  et  ciselé;  11  porte  des 
incrustations;  l’ivoire  est  fouillé,  travaillé  comme  une  dentelle;  il  présente  aux  yeux  une 
sorte  d’imagerie.  Il  faut  que  l’instrument  soit  digne  des  jolies  mains  qui  le  tiennent,  et 
qu’il  ne  paraisse  pas  déplacé  à côté  du  riche  mobilier  qui  garnit  le  château  et  près  des 
luxueux  ornements  qui  se  mêlent  au  costume  de  la  jeune  dame.  Elle-même,  elle  était 
délicieuse  à voir,  dans  ses  beaux  accoutrements  : coiffée  du  hennin  d’ou  pendaient  des 
dentelles  ou  des  guimpes  blanches,  revêtue  d’une  longue  robe  dont  le  corsage  échancré 
était  bordé  d’une  fine  gorgelette,  elle  tenait  sa  quenouille  avec  coquetterie  et  faisait  tourner 
ses  fuseaux,  assise  dans  sa  haute  « chaire  » au  dossier  de  chêne,  ou  en  se  promenant  d'un 
air  nonchalant  dans  ses  jardins  diaprés  de  fleurs.  Elle  avajt  près  d’elle  ses  pages,  ses 
dames  d’atour;  elle  était  entourée  de  chevaliers  et  de  seigneurs  qui  devisaient  galamment; 
parfois  — comme  on  peut  voir  dans  une  tapisserie  du  musée  de  Cluny  — un  jeune  gentil- 
homme lui  lisait  des  vers.  En  personne  oisive,  elle  filait  lentement  une  quenouillée,  et 
elle  avait  autant  d’élégance,  en  se  livrant  à cet  exercice,  qu’en  jouant  du  théorbe  ou  de  la 


1 . Les  « taulièles  » sont  évidemment  les  métiers  à tisser. 

2.  Bibliothèque  des  chevaliers. 

j.  Romancero,  page  72.  Le  mot  membroit  est  ici  pour  remembroit,  se  souvenait. 
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viole  d’amour.  Libre  à elle  de  changer  ensuite  de  délassements  : le  lendemain,  elle  laissait 
ses  occupations  de  fileuse;  son  écuyer  l’aidait  à monter  sur  sa  haquenée,  et  elle  accom- 
pagnait son  seigneur  qui  partait  pour  la  chasse,  un  faucon  au  poing. 

Elle  mettait  son  orgueil  à conserver  près  d’elle  les  objets  qui  étaient  les  attributs  de 
son  sexe;  c’étaient  les  compagnons  du  foyer,  les  gardiens  aux  heures  de  solitude.  La  jeune 
femme  coquette  se  servait  peut-ctre  habilement  de  cette  quenouille  et  de  ses  fuseaux,  elle 
en  jouait  comme  on  joue  aujourd’hui  de  l’éventail;  mais  l’épouse  fidèle  n’en  usait  pas  de 
même.  Plus  d’une  femme  aurait  pu  parler,  comme  la  Barberine  d’Alfred  de  Musset,  au 
chevalier  par  trop  léger  qui  l’aurait  interrogée  dans  les 
memes  termes  que  Rosemberg  : 

BARBERINE. 

J’aime  fort  les  bonnes  ménagères,  vu  que  j’ai  la  pré- 
tention d’en  être  une  moi-même  Tenez,  vous  en  voyez 
la  preuve. 

ROSEMBERG. 

Qu’est-ce  que  cela?  Dieu  me  pardonne!  une  que- 
nouille et  des  fuseaux. 

BARBERINE. 

Ce  sont  mes  armes. 

ROSEMBERG. 

Est-ce  possible?  Quoi  ! vous  cultivez  ce  vieux  métier 
de  nos  grand’mères.  Vous  plongez  vos  belles  mains  dans 
la  filasse. 

[ BARBERINE. 

Je  tâche  qu’elles  se  reposent  le  moins  possible... 

Dans  son  manoir,  la  châtelaine  retrouvait  partout 
autour  d’elle  des  objets  d’une  forme  accomplie;  elle  pre- 
nait ses  aiguilles  dans  des  étuis  de  métal  ciselé  et  émaillé, 
de  bois  recouvert  de  cuir  gaufré.  Le  Roman  de  la  rose 
nous  parle  de  ces  « aiguilliers.  » 

Lors  traits  une  aiguille  d’argent, 

D’un  aguiller  mignot  et  gent, 

Si  pris  l’aiguille  à enfiler. 

Le  dé,  que  la  jeune  dame  mettait  à son  doigt,  était 
une  merveille  d’argenterie  ou  d’orfèvrerie  : gravé,  émaillé, 
pointillé,  semé  d’étoiles,  c’était  toujours  un  bijou.  On 
le  décorait  quelquefois  de  petites  scènes  en  relief;  on  dé- 
coupait sur  ses  bords  des  figurines  finement  exécutées;  des  incrustations  se  mêlaient  à 
l’ornementation  générale.  La  châtelaine  se  servait  d’élégants  ciseaux,  suspendus  par  une 
chaîne  à son  aumônière;  la  chaîne,  retenue  par  une  agrafe,  portait  d’autres  menus  objets, 
parfois  même  de  petites  pelotes  à épingles,  serrées  entre  deux  rondelles  ou  deux  médail- 
lons de  métal. 

Ces  ciseaux  avaient  deux  formes;  ils  étaient  pareils  à ceux  dont  on  usait  dans  l’anti- 
quité, aux  « forces  » composées  de  deux  lames  partant  d’une  tige,  ou  bien  ils  ressemblaient 
à nos  ciseaux  d’aujourd’hui;  c’est-à-dire,  ils  étaient  formés  de  deux  branches  réunies  par 


Quenouille  en  bois  sculpté,  surmontée 
de  figures  (xv«  siècle). 
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un  axe,  et  terminées  en  bas  par  deux  anneaux  dans  lesquels  on  passait  les  doigts.  L'Orient 

avait  inventé  cette  dernière  sorte  de  ciseaux;  les  croisades  nous  les 
avaient  fait  connaître,  et  un  sultan  en  avait  envoyé  une  paire  en  or 
et  magnifiquement  ouvragée  à saint  Louis. 

L’orfèvre  du  moyen  âge  s’était  ingénié  à embellir  les  ciseaux,  à 
leur  donner  une  forme  luxueuse  : il  avait  émaillé  les  lames  et  exé- 
cuté autour  de  l’axe  des  ornements  de  fantaisie;  il  avait  ciselé  et 
découpé  la  tige,  et  placé,  au-dessous  des  anneaux,  des  figures  ou  des 
objets  en  appendice.  Ce  sont  tour  à tour  des  fleurs,  des  oiseaux  mi- 
nuscules, de  petits  personnages  en  costume  du  temps,  pages,  musi- 
ciens, Grotesques.  On  y voit  une  réduction  de  ces  figures  qui  ornent 
une  façade,  qui  supportent  un  pilier  ou  une  poutre  en  saillie  : 
légères  reproductions  qui  portaient  aussi  la  marque  du  style  gothique, 
et  dont  la  vue  pouvait  amuser  un  instant  la  femme  qui  allait  se 
mettre  à coudre. 

Les  étuis,  les  gaines  à ciseaux  étaient  des  objets  très  ouvragés, 
quelle  qu'en  fût  la  forme  ou  la  matière.  Ils  étaient  décorés  de  per- 
sonnages, de  petites  scènes,  d'emblèmes  qui  se  détachaient  entre  des 
rinceaux  et  des  guirlandes,  et  quelquefois  même  sur  un  fond  sablé 
ou  gaufré  d'or.  Léon  de  Laborde  a relevé,  dans  sa  Notice  sur  les 
Émaux  du  musée  du  Louvre,  un  certain  nombre  de  gaines  « entail- 
lées à vmages  dorées  » ; des  incrustations  de  tous  genres  venaient 
enfin  s'adapter  au  bois  travaillé.  Les  gaines  à riches  ornements  d’or- 
fèvrerie étaient  soigneusement 
„ exposées  dans  les  foires,  elles 

Ciseaux  en  argent  gravé  1 

et  émaillé  (xvi<  siècle).  brillaient,  avec  les  menus 

objets,  à l’étalage  des  mar- 
chands. Charles  d'Orléans  les  a chantées  dans  un  ron- 
deau, sur  un  rythme  léger  : 


A qui  les  vend-on  ? 

Ces  gaines  dorées  ? 

Sont-ils  achetées 
De  nouvel  ou  non  ?... 

Allant  au  Pardon 
Je  les  ai  trouvées. 

A qui  les  vend-on, 

Ces  gaines  dorées  ? 

Si  la  châtelaine  voulait  pénétrer  plus  avant  dans 
le  travail  domestique,  elle  avait  à son  service  d'autres 
objets  dont  la  forme  achevée  semblait  diminuer,  dans 
son  imagination,  l’ennui  qu'on  peut  éprouver  en  se 
livrant  à des  occupations  vulgaires.  Elle  avait  pour 
gaufrer  lelinge,  pour  tuyauter  la  dentelle,  des  usten- 
siles dont  le  manche  était  richement  façonné.  Son 
fer  à repasser,  qui  s’ouvrait  à l’intérieur  et  qui  ren- 
fermait un  réchaud  ou  l’on  plaçait  les  charbons 

embrasés  comme  dans  une  boîte,  était  couvert  de  damasquinures,  dans  toute  la  partie 


Gaine  à ciseaux  en  velours, 
avec  application  de  broderies  d’or. 

(Renaissance  ). 


supérieure  ; elle  le  tenait  par  une  poignée  d’ivoire;  il  était  fait  pour  se  trouver  en  harmonie 


Fragment  de  tapisserie  de  l’époque  Louis  XII,  représentant  une  femme  qui  file  (Musée  de  Cluny.)  Fragment  de  tapisserie  de  l'époque  Louis  XII,  représentant  une  femme  qui  brode.  (Musée  de  Cluny. 
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avec  les  plats  de  métal,  les  hanaps,  les  buires,  les  aiguières  qui  paraient  le  dressoir,  et 
les  hauts  landiers  sculptés  qui  gardaient  les  approches  du  foyer, 

La  jeune  dame  lais- 
sait sans  doute  un  peu, 
comme  la  femme  d’au- 
jourd’hui, traîner  en 
désordre  autour  d’elle 
les  morceaux  d’étoffe, 
les  aiguilles,  les  bobi- 
nes, ou  les  ciseaux. 

Elle  avait  cependant, 
quand  elle  voulait  faire 
régner  l’ordre  dans  son 
intérieur,  des  cassettes 
et  des  écrins,  pour  ca- 
cher les  petits  objets  ; 
en  outre,  plusieurs  meu- 
bles, placés  à ses  côtés, 
avaient  reçu  une  desti- 
nation toute  spéciale. 

Lorsqu’elle  quittait  sa 
quenouille  et  ses  fu- 
seaux,elle  les  posait  sur 
un  pied  de  bois  noir, 
portant  une  tablette 
ronde  percée  d’ouver- 
tures, dans  lesquelles 
ces  objets  restaient  en- 
châssés. Elle  plaçait 
près  d’elle,  quand  elle 
se  mettait  au  travail,  un 
petit  escabeau  triangu- 
laire, entouré  d’une 
mince  galerie  formée  de 
balustres  en  bois  tour- 
né, ou  elle  jetait  souvent 
son  chanvre,  sa  laine, 
ses  pelotes.  Elle  les 
laissait  encore  sur  de 
petits  dressoirs  qui  s’éle- 
vaient çà  et  là,  et  sur 
les  tables  de  chêne  de 
diverses  dimensions  qui 
ornaient  le  logis;  enfin, 
elle  renfermait  tout  ce 
qu’elleavait  touchédans 
le  fond  des  sièges  gothiques,  dans  les  bancs  qui  lui  servaient  de  coffres,  dans  les  crédences 
et  les  bahuts. 


Coffre  de  mariage  en  bois  sculpté,  ayant  figuré  à l’Exposition  des  Alsaciens-Lorrains,  (xv'  siècle.) 
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Presse  à lustrer  le  linge. 


L’appartement  féodal , composé  de  pièces  spacieuses , se  prêtait  largement  aux 
nécessités  de  la  vie  d’intérieur.  Il  était  disposé  pour  offrir 
une  sorte  de  retrait  à la  fileuse  et  à la  brodeuse,  et  il  con- 
tenait souvent  comme  un  ouvroir  où  la  dame  pouvait 
installer  ses  lingères  et  ses  ouvrières,  pour  passer  en  revue 
le  linge  et  les  vêtements  de  la  maison,  ou  pour  mettre  en 
train  quelques-uns  de  ces  grands  ouvrages  qui  durent 
plusieurs  mois.  VioIlet-le-Duc  nous  fournit  une  reconsti- 
tution de  cette  salle  de  travail  : de  tous  côtés,  des  boise- 
ries forment  cloison;  on  devine,  sous  chaque  panneau,  une 
vaste  garde-robe  intérieure  qui  doit  sonner  creux  sur  les 
murs.  Au  centre  de  cette  pièce  s’étend  une  galerie  assez 
basse;  c’est  là  qu’on  déroulait  les 
pièces  d’étoffe  prises  dans  les  placards 
recouverts  de  ferrures;  c’est  là  qu’on 
étalait  les  habits  et  les  robes,  et  que 
les  ouvrières  les  examinaient  attenti- 
vement, penchées  sur  la  galerie  ou 
assises  sur  des  escabeaux  et  des  cous- 
sinets, en  attendant  de  commencer 
leur  première  ai- 
guillée et  de  se 

mettre  à la  besogne,  comme  si  elles  étaient  dans 
un  atelier. 


III 

Vers  la  fin  du  xve  siècle,  les  outils  de  travail 
reçoivent  un  perfectionnement  subit  : la  fileuse 
adopte  le  rouet,  qui  lui  permet  d’accélérer  sa 
tâche  et  d’aller  plus  vite.  Le  rouet  arrivait  en 
France  des  villes  industrielles  d’Italie;  Dante 
avait  vu  les  dames  de  Florence,  assises  près  de  cet 
instrument,  verser  des  larmes  sur  les  ruines  de 
la  patrie;  plus  tard,  un  inventeur  allemand  en 
avait  développé  la  forme  et  facilité  l’application. 

Le  rouet  se  composait  de  diverses  pièces,  dont 
quelques-unes  étaient  assez  fines  et  faites  au  tour. 
On  le  mettait  en  mouvement,  soit  en  touchant 
une  manivelle,  soit  en  appuyant  le  pied  sur  une 
pédale.  Quelques  rouets  étaient  assez  petits,  comme 
s’ils  devaient  jouer  plus  discrètement  leur 
rôle  dans  le  logis;  il  n’était  point  permis  à 
une  noble  dame  d’avoir  chez  elle  un  instru- 
ment vulgaire,  un  rouet  de  bourgeoise  gros- 
sièrement construit  et  fait  pour  jeter  son  bruit  monotone  du  matin  au  soir. 

Arrêtons-nous  un  moment  autour  de  ces  nouveaux  engins  à 1 usage  de  la  fileuse  : il  ) 


Rouet.  (Musée  de  Cluny.) 
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a,  en  toute  chose,  des  évolutions;  l’introduction  du  rouet  semble  aller  de  tous  points  avec 
les  développements  de  la  vie  sociale.  Le  fuseau  permet  on  ne  sait  quelle  nonchalance;  une 
femme  le  prend  et  l’abandonne  à son  gré;  il  est  bien  fait  pour  la  dame  noble  qui  s’amuse 
et  se  délasse,  et  que  rien  ne  presse,  lorsqu’elle  veut  bien  occuper  ses  doigts.  Le  rouet,  au 
contraire,  semble  commander;  il  est  toujours  prêt  à tourner;  c’est  le  compagnon  et  l’auxi- 
liaire de  la  bourgeoise  économe,  qui  se  met  au  travail  pour  diminuer  les  achats  et  les 
dépenses  de  la  maison.  Avant  de  se  marier,  elle  a filé  ou  tissé  une  partie  de  son  trousseau; 
elle  est  sa  propre  ouvrière  à elle-même;  le  rouet  agile  reçoit  ses  ordres  et  les  exécute 
instantanément,  comme  un  fidèle  et  obéissant  serviteur. 

Quand  une  femme  regarde  aujourd’hui,  dans  une  boutique  de  bric-à-brac,  un  rouet 
ingénieusement  composé,  enrichi  de  tous  les  appendices  qu’il  a reçus  avec  le  temps,  elle 

peut  se  dire  hardiment  que  cet  objet  est,  en  quelque 
sorte,  le  précurseur  de  la  machine  à coudre.  C’est 
la  puissance  mécanique  mise  pour  la  première 
fois  au  service  du  travail.  La  noblesse  en  usa  peu 
cependant;  les  fuseaux  étaient  si  agréables,  si 
légers  à emporter  ! La  dame  s’y  était  attachée;  elle 
s’en  servait  dans  son  jardin  ou  dans  son  parc, 
comme  la  paysanne  dans  les  champs  : ils  étaient, 
pour  ainsi  dire,  intimement  mêlés  à son  existence; 
ils  représentaient  des  souvenirs;  comme  tous  les 
objets  dont  la  forme  est  simple,  ils  avaient  même 
je  ne  sais  quoi  de  distingué  et  de  noble. 

Le  rouet  se  propagea  pourtant,  et  à la  longue 
il  pénétra  dans  le  manoir  et  dans  le  château.  On 
inventa  bientôt  un  petit  rouet  mobile  et  portatif 
à l'usage  des  dames  de  distinction  : quelques 
pouces  de  haut  seulement;  une  roue  façonnée  et 
ornée.  Ce  petit  rouet  fut  garni  d’ivoire;  le  bois  fut  fouillé  et  découpé;  des  bas-reliefs 
occupèrent  les  montants;  on  y sculpta  des  personnages  en  miniature;  en  Italie  surtout, 
on  fit  d’élégants  rouets  qui  étaient  de  véritables  œuvres  d’art. 

Quant  au  dévidoir  adopté  au  moyen  âge,  il  se  composait  d’un  plateau  inférieur  à 
rebords,  d’une  tige  et  d’un  moulinet  horizontal,  formé  de  deux  palettes;  des  trous  espacés 
étaient  percés  sur  le  bois,  et  l’on  avançait  ou  l’on  reculait  des  chevilles,  pour  pouvoir 
maintenir  des  écheveaux  de  dimensions  différentes.  En  général,  le  dévidoir  était  en  bois  de 
chêne  ou  de  hêtre  : le  plateau  inférieur  servait  à conserver  les  pelotes  qui  étaient  achevées  ; 
au-dessus  de  la  tige  s’élevait  une  écuelle  de  bois  où  la  dévideuse  posait  la  pelote  qu’ellt 
était  en  train  de  former,  quand  il  lui  arrivait  de  quitter  son  ouvrage. 

Ces  instruments  représentaient  la  division  du  travail  : à côté  du  dévidoir,  les  tour- 
nettes  servaient  à transformer  en  écheveaux  le  fil  enroulé  autour  des  bobines  du  rouet. 
Pour  tisser,  pour  broder,  pour  coudre,  chacun  de  ces  objets  trouvait  ainsi  son  emploi.  Si 
ma  lectrice  veut  avoir  une  idée  exacte  de  leur  forme,  telle  que  je  l’ai  décrite,  je  lui 
conseille  de  faire  une  visite  au  musée  de  Cluny,  et  de  s’arrêter  près  d’une  vitrine  où 
sont  renfermées  des  réductions  assez  menues,  assez  délicates  de  ces  objets  qu’on  prendrait, 
à les  voir,  pour  des  jouets  de  petite  fille.  On  trouve  aussi,  au  musée  de  Cluny,  trois  modèles 
de  quenouilles  d’un  travail  exquis  ; elles  sont  couvertes  de  charmantes  petites  figurines 
sculptées  dans  le  bois,  et  qui  représentent  les  femmes  fortes  d’après  la  Bible.  Les  artistes 
chinois,  si  habiles  à découper  le  bois  comme  une  dentelle,  n’ont  jamais  fait  mieux;  c’est 
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une  œuvre  incomparable  de  miniaturiste  qu’on  a sous  les  yeux  : l’artiste  a ciselé  le  bois, 
et,  pour  ajouter  au  tour  de  force  qu’il  a accompli,  il  a enroulé  ses  personnages  autour  de 
l’instrument,  en  leur  donnant  les  attitudes  les  plus  variées.  Au  sommet  se  détache,  appuyée 
à un  fond  délicatement  orné,  une  figure  de  fileuse;  elle  est  au  travail  et  garde  près  d’elle 
un  petit  enfant. 

Ces  quenouilles  finement  ciselées  ne  sont  point  rares  : on  en  a fabriqué  en  Allemagne, 
dans  les  Pays-Bas,  en  Suisse,  et  on  les  retrouve  encore  dans  les 
collections  formées  par  les  amateurs  de  ces  pays.  On  peut  en  voir 
au  musée  de  Nuremberg,  au  musée  de  la  Porte  de  Halà  Bruxelles. 

Les  sujets  représentés  sur  les  quenouilles  étaient  répétés  en  partie 
sur  les  fuseaux.  Les  femmes  fortes  y reparaissent  assez  souvent  : 
il  y a des  quenouilles,  d’un  style  tout  à fait  religieux,  ou  sont 
figurées  des  scènes  de  l’Evangile;  il  en  existe  aussi  qui  sont  plus 
mondaines,  et  où  l’on  retrouve  de  petits  amours  traités  en  ronde 
bosse,  occupés  à des  danses  ou  à des  jeux  et  tendant  leur  arc,  au 
pied  d’une  déesse  mythologique,  d’une  Vénus,  ou  d’une  Junon 
qui  file. 

Les  salles  de  Cluny  nous  offrent  encore  d’autres  objets,  des 
ciseaux  de  fer  gravé  et  argenté  dont  les  anneaux  sont  ornés  de 
figures  de  lions  couchés,  des  aiguilles  en  argent  découpé  à jour,  un 
poinçon  en  fer  poli,  à manche  d’ivoire  terminé  par  un  buste  de 
grotesque,  des  étuis  ouvragés  en  argent,  en  or,  en  ivoire,  en  cristal 
de  roche,  et  un  magnifique  fer  à repasser,  dont  la  poignée  d’ivoire 
porte  une  figure  allégorique  pareille  à celles  qu’on  retrouve,  repro- 
duites à foison,  sur  les  panneaux  des  meubles  et  dans  les  incrusta- 
tions des  armoires  et  des  cabinets. 

La  collection  Sauvageot,  au  Louvre,  nous  présente  aussi  de 
charmants  modèles  de  ciseaux.  Voici  des  « forces  » en  acier  doré, 
dont  les  branches  sont  dorées  et  damasquinées  à l’extérieur.  D’autres 
ciseaux  ont  des  branches  incrustées  de  nacre  et  des  lames  ajourées; 
nous  en  voyons  encore  en  acier  damasquiné  d’or;  la  tige  est  com- 
plètement dorée,  et  au  milieu  des  damasquines  qui  couvrent  les 
branches  est  tracé  un  écusson.  A côté  de  ces  outils  s’étalent  des 
gaines  en  argent  doré  ou  émaillé,  en  fer  gravé  : l’un  de  ces  objets, 
en  veau  doré,  est  orné  d’arabesques,  de  petites  fleurs  de  lis,  et 
incrusté  de  pierres  bleues;  sur  la  partie  supérieure  du  couvercle, 
on  aperçoit  deux  initiales  surmontées  d’une  couronne;  cet  objet 
est  tout  petit,  dix  centimètres  à peine  de  largeur,  et  il  renferme  des 
ciseaux,  un  poinçon,  un  canif  de  la  même  dimension,  et  dont  les 
manches  en  argent  sont  semés  de  fleurs  de  lis  et  terminés  par  des 
lions  finement  ciselés. 

On  tombe  en  extase  devant  ces  délicates  créations.  Quel  luxe 
gracieux  et  quel  travail  exquis  ! Rien  de  banal,  ni  dans  la  forme 
ni  dans  les  ornements.  Dans  les  vitrines  voisines,  on  retrouve  les  écrins  d’ivoire,  les 
coffrets  de  bois  précieux,  incrustés  d'argent  et  de  pierreries,  ou  ces  instruments  de  travail, 
ces  étuis  et  ces  aiguilles  étaient  souvent  renfermés;  la  décoration  est  du  meme  goût,  c’est 
le  style  des  mêmes  époques;  les  artistes  s’inspiraient  de  traditions  analogues  et  répétaient, 
même  dans  des  œuvres  différentes,  des  arabesques,  des  figures  presque  semblables.  On  se 
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Trousse  de  dame,  en  cuir 
fleurdelisé,  contenant  ciseaux, 
poinçon  et  canif. 

(xvi®  siècle.) 

Musée  de  Cluny. 
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demande  pourquoi  ces  arts  délicats  se  sont  perdus.  Comment  se  fait-il,  en  effet,  que  la 
dame  d’aujourd’hui,  jalouse  d’exercer  l’influence  à laquelle  se  plaisait  la  dame  d’autrefois, 
ne  commande  pas  de  petites  merveilles  du  même  genre  à nos  orfèvres,  à nos  émailleurs, 
à nos  artistes  des  industries  du  Bois  et  du  Métal  ? 

La  Renaissance  a apporté  des  raffinements  nouveaux  à ces  objets  charmants  du  moyen 


Fer  h repasser  creux,  xvi«  siècle,  avec  poignée  en  ivoire. 
(Musée  de  Cluny.) 


âge.  La  décoration  est  devenue  plus  vive  et  plus  légère  : des  fleurs,  des  feuillages,  des 
rinceaux  se  dessinent  sur  les  lames  des  ciseaux,  se  découpent  sur  leurs  anneaux,  ou  sont 
reproduits  sur  leurs  étuis  et  leurs  gaines.  La  collection  de  M1"'  Achille  Jubinal,  si  riche 
en  souvenirs  de  la  vie  domestique,  renferme  d’adorables  modèles  de  porte-aiguilles,  de 
ciseaux  incrustés  de  nacre,  de  fermails  d’aumonières  en  fer  ouvragé,  d’ornements  divers 
qui  s’appliquaient  sur  les  crochets  et  les  plaques  de  ceintures.  Regardez  ces  deux  délicats 
modèles  d’étuis  à ciseaux,  si  achevés  l’un  et  l’autre  et  d’un  style  si  différent.  Le  plus 
ancien,  qui  date  certainement  du  xvie  siècle,  est  en  fer  damasquiné  d’argent;  les  damasqui- 
nures  en  haut  relief  offrent  aux  yeux  un  semis  de  petites  fleurs,  sur  lesquelles  se  détachent 
des  fleurs  plus  grandes  et  trois  oiseaux.  Il  est  suspendu  à un  cordon  de  soie  et  l’on 
croirait  presque  voir  un  nécessaire.  L’autre  étui,  plus  riche  et  d’un  style  plus  savant,  est 
en  filigrane  d’argent  qui  enchâsse  et  retient  des  plaques  d’émail  à fond  blanc,  sur  lequel 
jouent  et  folâtrent  de  petits  génies;  il  est  porté  par  une  chaîne  et  suspendu  à un  crochet 
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sur  la  plaque  duquel  un  gentilhomme  est  agenouillé  au  pied  d’un  autre  personnage  qui 
tient  une  épée  nue.  Ce  sont  deux  petites  merveilles  que  ces  étuis;  la  collection  de  M,ne  Ju- 
binal  renferme  bien  d’autres  œuvres  de  choix,  à l’aide  desquelles  on  aurait  bientôt  recom- 
posé l’atelier,  la  corbeille  à ouvrage  et  même  le  cabinet  de  toilette  d’une  jeune 
dame  du  temps  de  Henri  IV  ou  des  Valois. 

J’emprunte  à la  collection  de  M.  Delaherche  un  autre  objet,  une  aiguille 
à crochet,  de  la  fin  du  xvie  siècle;  cette  aiguille,  en  ivoire,  est  ornée  comme 
une  épingle  de  toilette;  elle  est  terminée  par  une  tête  de  femme  délicatement 
sculptée  qui  se  détache  sur  une  collerette  d’argent  à plis  gaufrés,  dans  le  genre 
de  celles  qu’on  portait  sous  Charles  IX  et  Henri  III.  Voilà  la  plus  charmante 
aiguille  qu’on  ait  jamais  vue.  On  pourrait  la  croire  un  peu  lourde,  mais  la 
tête  est  bien  faite  pour  retenir  les  mailles,  et  la  travailleuse  devait  user  de  cet 
outil  sans  trouver  aucune  gêne  au  bout  de  ses  doigts. 

Dans  d’autres  collections  on  rencontre  des  étuis  à dé  en  or  et  en  émail, 
des  porte-dés  pareils  à des  porte-montres  et  supportés  par  des  Amours,  des 
lions,  des  personnages  allégoriques.  Presque  partout  on  retrouve  des  affiquets 
de  fuseau,  des  épingliers,  des  pelotes  semblables  à celles  que  signale  Léon  de 
Laborde,  dans  ses  Émaux , et  qu'il  décrit  ainsi  : « une  pelote  d’or  à pendre  à 
la  ceinture,  garnie  de  diamants...  » 

A côté  d’objets  aussi  achevés  il  faut  noter  l’invention  et  les  premières 
formes  du  nécessaire.  Regardez,  au  musée  de  (Cluny,  cette  trousse  de  travail 
couverte  de  fleurs  de  lis  d’or  et  renfermant  ciseaux,1^  poinçons  et  aiguilles. 

Quand  l’aumônière  n’est  plus  à la  mode,  la  femme  imagine  un  sachet  de 
soie,  pour  placer  tous  les  objets  qu’elle  veut  emporter.  Ce  sachet  est  d’abord 
petit,  comme  celui  qui  renferme  les  parfums;  il  s’agrandit,  se  garnit  d’un  fermoir  d’argent; 
on  y ajoute  une  clé  et  une  chaîne  : la  plupart  du  temps,  il  est  décoré  de  broderies;  des 
fils  d’or  ou  d’argent  s’y  entrecroisent  et  de  petits  personnages  y sont  appliqués  : figures 
fantastiques  ou  réelles,  sorties  d’un  cerveau  de  femme  ou  de  jeune  fille,  et  qui  rappelaient 
peut-être  maintes  fois  une  image  connue,  une  pensée  ou  un  souvenir. 


Aiguille 
à crochet 
(xvic  siècle.) 

Collection 

Delaherche. 


(A  suivre.) 


Antony  Valabrègue. 


* 
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A l’exposition  des  Beaux-arts  de  cette  annee, 
nous  avons  pu  voir  les  maquettes  de  pièces  d’argen- 
commande'es  par  un  orfèvre  de  New-York,  pièces  desti- 
à ce  que  nous  apprenait  le  livret,  au  service  du  Président 
des  États-Unis.  Elles  sont  dues  à un  artiste  français  de  talent, 
M.  Florent  Heller,  dont  les  œuvres  sont  pour  ainsi  dire  acca- 
parées  par  les  fabricants  américains. 

Le  livret,  fort  peu  explicite,  indiquait  deux  frises,  l’une 
antique,  l’autre  moyen  âge,  qui,  par  leurs  dimensions,  sembleraient  dispo- 
sées pour  des  ronds  de  serviette. 

Le  livret  dénommait  en  outre  comme  « panneaux  décoratifs  » des  sujets 
destinés  à orner  des  manches  de  cuillers  et  de  fourchettes.  Ces  panneaux 
forment  une  suite  de  personnages  hommes  et  femmes,  désignant  par  quelque 
emblème  un  aliment. 

Une  femme  bat  le  beurre,  une  autre  porte  une  gerbe  de  blé  ou  des  fruits, 
un  cuisinier  tient  dans  sa  main  un  homard,  et  des  valets  semblent  faire 


terie 


i.  Voir  la  Revue  des  Arts  décoratifs,  je  année,  p.  aofi;  et  +c  année,  p.  )} 
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le  service  d’un  dîner  en  transportant  soit  un  plateau  chargé  de  verres,  soit  un  poulet 
dressé. 

Ces  sujets  sont  bien  conçus,  habilement  disposés,  mais  un  peu  chargés  d’acces- 
soires. M.  Heller  s’est  certainement  laissé  influencer  par  le  goût  de  ceux  pour  qui  il 
travaillait. 

La  valeur  de  ce  travail  commandé,  comme  aussi  celle  de  bien  d’autres  pièces  que 
nous  pourrions  citer,  témoigne  du  goût  des  Américains  pour  la  belle  argenterie.  Il 
explique,  en  dehors  même  du  côté  pratique  qui  n’est  jamais  oublié,  leur  habitude  de  faire  la 
plupart  de  leurs  cadeaux  en  argenterie.  L’usage  est  excellent,  et  les  jeunes  mariés  sont  ainsi 
assurés  de  voir  leur  ménage  très  abondamment  fourni  parleur  famille.  Aussi  est-il  admis 


qu’on  peut  changer  les 
pièces  de  même  desti- 
nation. Cela  est  indis- 
pensable. Autrement, 
à quoi  une  jeune  femme 
dont  il  nous  était  parlé 
récemment  aurait-elle 
pu  employerlesdix-sept 
moulinsà  poivre,  les  dix 
services  de  couteaux  à 
huîtres  et  les  vingt-deux 
théières  qu’elle  avait 
reçus  en  cadeaux  de 
noce? Il  est  vrai  que  l’on 
boit  du  thé  à maintes 
reprises  dans  la  jour- 
née, mais  n’importe  : 
vingt-deux  théières  ! Les 
services  à thé  nous  pré- 
sentent une  variété  de 
formes  etde  dimensions 
très  curieuse.  Ils  ont 


Cafetière  en  argent  mat  repoussé. 


souvent  une  véritable 
richesse  d’ornementa- 
tion, et  nous  nous  rap- 
pelons en  avoir  vu  un, 
à l’Exposition  de  1878, 
d’un  dessin  fort  origi- 
nal, qui  fut  acheté  à 
Tiffany  par  M.  Paul 
Dalloz.  Il  étaiten  argent 
martelé  avec  des  fleurs 
et  des  animaux  repous- 
sés en  argent  plus  foncé. 
D’autres  sont  en  argent 
mat,  satiné,  d’un  joli 
effet,  ou  bien  en  cuivre 
auquel  on  donne  par  un 
oxyde  une  patine  rouge 
vernie  très  étrange. 
L’anse  et  les  cercles  des 
bords  ainsi  que  le  cou- 
vercle sont  seuls  en 
argent  brillant.  Lors- 


qu’on constate  le  luxe  de  certains  de  ces  services,  il  faut  se  rendre  compte  que  le  thé  n’est 
souvent,  comme  un  grand  repas,  qu’un  prétexte  à réunions.  Nous  ne  voulons  pas  seu- 
lement parler  des  five  o'clock  tea,  dont  l’usage  s’est  établi  à Paris,  où,  à jour  convenu, 
on  vient  faire  une  visite  et  débiter  quelques  banalités  en  avalant  sa  tasse  de  thé.  Il  y a 
en  outre  de  celles-ci  de  vraies  réceptions  de  jour,  appelées  kettle-drums,  dont  on  s’ingénie 
à varier  les  amusements,  et  ou  le  thé  sert  parfois  de  prétexte  à des  paris  stupéfiants  en 
faveur  de  qui  boira  le  plus  grand  nombre  de  tasses.  Et  même,  dans  certains  de  ces  kettle- 
drums,  il  est  permis  d’amener  ses  amis,  connus  ou  non  de  la  maîtresse  de  la  maison,  de  les 
installer  à de  petites  tables  particulières,  et  le  prix  de  l’étrange  tournoi  qui  s’engage  n’est 
plus  alors  décerné  au  malheureux  qui  a bu  trente  ou  quarante  tasses  de  thé,  mais  bien  à 
la  dame  qui  les  lui  a versées.  Étonnant  plaisir,  en  vérité,  et  singulière  manière  de  gagner 
tune  théière  ou  quelque  autre  objet! 

Mais  empressons-nous  de  dire  que  ces  divertissements  ridicules  ne  sont  que  des  excep- 
tions. Les  kettle-drums  sont,  la  plupart  du  temps,  des  réceptions  comme  toutes  les  réceptions, 
à cette  différence  seule  qu’elles  se  tiennent  dans  le  jour.  Généralement  elles  n’ont  pas  lieu 
sur  invitations  directes;  une  note  dans  les  journaux  suffit.  Chaque  jour, dans  une  colonne 


Pot  en  argent  martelé. 


« Mmc  F.  H...  de  la  46'  rue  de  l'Ouest  et  Mme  T.-W.  P...  de  la  20e  rue  de  l’Ouest, 
donneront  des  cotillons.  » 

« M11"  J.  H...  et  T...  donneront  des  réceptions.  » 

Quoi  ! les  jeunes  Hiles  également!  Votre  étonnement  est  par  trop  français.  Libres  de 
leur  conduite,  pourquoi  ne  convieraient-elles  pas  leurs  jeunes  amies  et  amis  à se  réunir 
dans  le  salon  maternel,  où  les  parents  ont  bien  soin  du  reste  de  ne  pas  se  montrer  ce 
soir-là. 

Ces  souvenirs  de  mœurs  nous  ont  entraîné  hors  de  notre  sujet;  nous  avions  cependant 
quelques  mots  à dire  encore  sur  le  J aire  des  artistes  et  des  fabricants  américains.  Nous 
résumerons  donc  notre  appréciation.  L’argenterie  garde,  malgré  certains  défauts  d’orne- 
mentation, une  beauté  réelle;  nous  lui  reprocherons  seulement,  dans  la  généralité,  un 
manque  d’élégance  qui  laisse  trop  percevoir  le  poids  du  métal;  on  dirait  parfois  qu’on 
veut  forcer  l’attention  à raison  même  de  ce  poids.  La  fabrication,  dans  son  ensemble,  est 
lourde.  On  aime  les  formes  droites  et  les  contours  épais  que  n’allègent  pas  suffisamment 
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les  détails  de  la  décoration.  Puisqu’on  emprunte  tant  aux  modèles  japonais,  on  eût  dû 
procéder  à cette  copie  avec  une  sobriété  plus  intelligente.  Car  tous  les  décors  sont  japonais 
ou  inspirés  du  japonais.  Ils  sont  même  dus  en  partie  à des  artistes  japonais  attirés  en 
Amérique  par  Tiffany,  mais  dont  on  restreint  le  génie  naturel  en  leur  imposant  des 
formes  voulues.  Encore  préférons-nous  ces  imitations  à certains  produits  de  l’imagi- 
nation indigène  oü  la  fantaisie  la  plus  baroque  se  donne  parfois  carrière.  Nous  avons 
souvenir  notamment  de  grands  flambeaux  d’argent  massif  à trois  branches  dont  le  corps  à 


Carpette  de  salon. 


lignes  sèches  et  dures  reposait  sur  des  pieds  d’éléphant.  On  ne  peut  rien  se  figurer  de  plus 
lourd  ni  de  plus  déplaisant. 

De  la  salle  à manger  les  kettle-drums  nous  ont  fait  passer  au  salon.  Ici,  c’est  un  chan- 
gement absolu  de  décor.  Plus  de  teintes  plates  et  sombres  ni  de  meubles  en  bois  naturel 
et  à lignes  droites  : la  mode  et  le  caprice  de  la  maîtresse  de  la  maison  sont  les  seules  règles 
admises.  Les  femmes  entassent  dans  cette  pièce  les  mille  bibelots  d’un  goût  plus  ou  moins 
délicat  qu’elles  s’amusent  à créer.  Aussi  les  manuels  accumulent-ils  les  recommandations 
pour  la  décoration  du  salon.  Parmi  les  tons  clairs  d’ensemble  qu’ils  indiquent,  ceux  qui 
leur  paraissent  préférables  sont  le  gris-perle,  le  vert  tendre,  le  blanc  rosé,  à l’imitation  du 
revêtement  intérieur  d’un  coquillage  de  mer  (like  the  inner  lining  of  some  lovely  sea 
shells),  le  buffle  pâle,  etc.  Avec  ces  tons  clairs  ils  semblent  assez  partisans  d’une  frise  de 
fleurs  et  de  papillons  qu’ils  déclarent  d’un  etfet  harmonieux. 

De  même,  pour  l’ameublement,  ils  repoussent  les  couleurs  crues,  principalement  le 
rouge,  quoiqu’ils  admettent  pour  les  canapés  ou  les  chaises  longues  des  dessus  en  soie 
imitant  les  étoffes  d’Orient.  Ils  se  rallient  volontiers  aux  nuances  feutre  gris  avec  bandes 
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bleues,  œuf  de  rouge-gorge,  ou  bleu  de  la  lumière  du  gaz.  Nous  arrêtons  là  cette  nomen- 
clature dans  laquelle  il  devient  difficile  de  se  reconnaître. 

Mais  ces  conseils,  assez  contestables  du  reste,  qui  prétendent  diriger  le  goût  en  Amé- 
rique, ne  sont  pas  des  plus  exactement  suivis,  et  souvent  on  fait  des  mélanges  de  couleurs 
encore  moins  heureux.  D'autre  part,  nous  pourrions  décrire  des  salons  dont  l’ensemble  est 
bien  compris,  exempt  de  raideur,  et  qui  témoignent  d’une  véritable  élégance. 

Les  rideaux  et  les  portières  ne  sont  pas  toujours  semblables  : ces  dernières  surtout  se 

distinguent  par  une  grande  fantaisie,  par 
des  conceptions  de  dessin  qui  font  plus 
d’honneur  à l’imagination  qu’au  goût 
de  ceux  qui  les  ont  confectionnées. 
Parmi  d’autres  ouvrages  nous  trouvons 
des  écrans,  des  paravents.  Voici  un  petit 
rideau  destiné  à garnir  le  devant  d’un 
casier  à musique.  Il  est  en  soie  indienne 
bleue  entourée  de  peluche  de  même 
couleur.  Au  centre  est  un  gros  bouquet 
avec  le  mot  music  en  lettres  de  peluche 
entremêlées  parmi  les  fleurs.  Voici 
encore  un  écran  à deux  feuilles  qui  est 
un  ouvrage  de  l’association  des  artistes 
(The  associated  artists).  L’un  des  pan- 
neaux représente  le  Printemps;  il  est 
mi-parti  en  peluche  rose  saumon  et  ca- 
nevas de  soie  ambre.  Des  fleurs  des  bois 
épanouies  grimpent  du  coin  de  gauche 
sur  toute  la  feuille.  L’autre  panneau  qui 
indique  l’Été  est  en  peluche  faon  argenté 
et  même  canevas  ambre.  Des  roses  de 
tous  les  tons,  du  rouge  ardent  au  jaune 
pâle,  sont  brodées  sur  le  fond.  L’en- 
semble doit  être  assez  harmonieux, 
quoique  nous  nous  méfiions  du  rappro- 
chement du  rose  et  du  bleu  des  deux 
panneaux. 

Quant  aux  meubles,  ils  n’ontaucunc 
forme  spéciale,  aucune  disposition  particulière  que  nous  puissions  signaler,  et  nous  ne 
remarquons  guère,  dans  l’arrangement  général,  qu’un  soin  constant  de  ne  placer  au  centre 
de  la  pièce  aucun  meuble  trop  difficile  à remuer,  comme -un  canapé  bas  ou  une  table, 
fût-elle  marquetée.  Reste  la  question  des  tableaux  et  celle  des  bibelots  de  toute  sorte.  Les 
manuels  sont  sur  ces  deux  points,  sur  le  premier  principalement,  des  conseillers  très 
prolixes.  Tout  salon  qui  se  respecte  doit  être  abondamment  garni  de  toiles  plus  ou  moins 
précieuses  dont  l’Europe  fait  une  exportation  considérable,  comme  on  le  : sait  aussi  le 
Sénat  américain  vient-il  de  frapper  les  tableaux  d’un  énorme  droit  d’entrée  de  33  pour  ioo! 
Nous  doutons  fort  que  les  artistes  américains  profitent  de  cette  véritable  prohibition,  dont 
le  résultat  le  plus  certain  sera  de  réduire  l’importance  des  galeries  particulières.  Ayez  bien 
soin,  recommandent  les  manuels,  de  placer  vos  chefs-d’œuvre  sur  un  seul  rang,  à une 
hauteur  moyenne,  pour  éviter  toute  fatigue  à ceux  qui  les  regardent,  et  gardez-vous  des 
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sujets  qui  peuvent  causer  quelque  impression  pénible,  ou  des  nudités  immodestes.  C’est 
dire  que  le  tableau  de  genre  est  prisé  avant  tous  les  autres.  Dans  la  répartition  que  l’on 
est  amené  à faire,  il  faut  réserver  au  salon  les  peintures  à l’huile  pour  disséminer  dans  le 
boudoir  les  aquarelles,  et  les  gravures  dans  les  chambres  à coucher. 

Mais  que  l’on  n’oublie  pas  surtout,  s’écrient  les  manuels,  que  les  ouvrages  d’art  doivent 
porter  « la  marque  des  plus  hautes  conceptions  en  élégance,  en  pureté  et  en  gaieté». 
L’expression  nous  a paru  bonne  à citer  textuellement.  Or  nous  pensons  bien  que  l’on 
renonce  souvent  à des  visées  si  hautes.  Pourtant 
les  bibelots  sont  souvent  dans  le  salon  d’une 
valeur  réelle  et  d’un  goût  assez  relevé.  Les 
objets  japonais  en  or  niellé,  en  bronze  ou  en 
ivoire  seront  mêlés  à quelques  vases  de  Capo  di 
Monte  et  de  Sèvres  ou  de  pseudo-Sévres,  ou  à 
de  gracieuses  figurines  de  Saxe.  D'ailleurs,  la 
femme  sait  toujours  donner  quelque  élégance 
à ce  fouillis  d 'objets  de  virtu,  telle  est  leur 
dénomination,  mais  les  hommes  ne  montrent 
pas  autant  de  recherche.  Ce  qu’ils  appellent 
« l’originalité  » leur  suffit,  et  beaucoup  d’entre 
eux  préfèrent  certainement  à une  coupede  vieux 
Sèvres  le  nécessaire  de  tumeur  qui  était  si  fort 
apprécié  il  y a quelques  mois.  Il  représentait 
une  grille  de  maison  de  campagne  en  nickel  ou 
en  argent.  Les  lanternes  placées  de  chaque  côté 
de  la  porte  contenaient  la  flamme  nécessaire 
pour  allumer  son  cigare,  et  les  poteaux  ser- 
vaient de  porte-allumettes.  Or  on  vous  faisait 
payer  cette  inutilité  baroque  de  i5o  à z5o  dol- 
lars. Mais  déjà  la  vogue  en  passe,  et  on  pré- 
pare dès  maintenant  la  mode  de  cet  hiver. 

L’ornementation  générale  devra,  paraît-il,  pré- 
senter un  caractère  guerrier,  et  le  genre  suprême 
sera  d’avoir  des  tables  dont  les  pieds  seront 
formés  de  lames  de  sabre  ou  de  vieux  fusils,  et 
des  chenets  composés  avec  des  mousquets  croi- 
sés; les  appliques,  les  plateaux  pour  déposer 
les  cartes  (card  receivers),  les  cheminées  devront  sembler  faits  de  débris  de  vieilles  armes 
de  guerre. 

Mais  il  ne  faudrait  pas  croire  que,  po.ur  les  bibelots  et  les  tableaux,  les  Américains  se 
contentent  de  ce  que  leur  envoie  l’exportation  ordinaire,  désireuse  avant  tout  de  vendre  à de 
très  hauts  prix  des  objets  souvent  de  peu  de  valeur.  Dans  toutes  les  ventes  importantes 
d’Europe,  les  Américains  se  présentent  maintenant  comme  des  concurrents  fort  sérieux, 
et  nous  pourrions  relever  bon  nombre  de  pièces  rares  qui  sont  ainsi  parties  de  l’autre 
côté  de  l’Océan.  C’est  ce  qui  a eu  lieu  à la  vente  San-Donato.  Un  jeune  homme  de  Penn- 
sylvanie a,  par  exemple,  acheté  et  fait  transporter  à sa  maison  de  campagne  plusieurs 
meubles  ayant  appartenu  à Napoléon  I,r,  ainsi  qu'un  secrétaire  Louis  XVI  en  acajou,  à 
bronzes  de  Gouttières,  que  le  prince  Demidofl  avait  acquis  pour  12,000  francs  et  qui 
provenait  du  château  de  Vaux-Praslin.  Ce  même  collectionneur  s’est  rendu  acquéreur 


Exemple  d’une  cheminée  américaine. 
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d’un  couvert  entier,  couteau,  fourchette  et  cuillère,  ayant  appartenu  à Marie-Antoinette  et 
portant  ses  initiales,  ainsi  que  de  l’argenterie  dont  se  servait  Napoléon  Ier  dans  ses  cam- 
pagnes. Bien  d’autres  objets  ont  été  achetés  à San-Donato,  soit  par  des  particuliers,  soit 
par  des  musées,  notamment  une  collection  de  broderies  religieuses  anciennes,  quelques 
spécimens  de  vieille  porcelaine  de  Vienne,  dont  la  fabrication  a été  abandonnée  comme 
trop  coûteuse,  et  le  magnifique  service  de  table  composé  de  107  pièces  et  décoré  des 
copies  de  la  galerie  du  Belvédère  que  le  prince  Demidoff  avait  fait  faire.  Il  lui  était 
revenu  à 175,000  francs;  c’est  à peine  s’il  a été  vendu  au  tiers  de  sa  valeur.  De  même  les 
portes  de  la  salle  de  concert,  qui  sont  la  reproduction  des  portes  du  Baptistère  de  Florence 
et  qui  avaient  été  exécutées  par  Barbedienne,  sont  maintenant  à New-York  chez  M.  Van- 
derbilt. 

Bon  nombre  de  richesses  de  ce  genre  sont  ainsi  accumulées,  mais  elles  sont  toujours, 


Porte-cigares  en  argent  mat  à décor  japonais. 


un  jour  ou  l’autre,  livrées  de  nouveau  au  public,  que  ce  soit  par  une  vente  ou  par  un 
legs,  comme  il  arrive  encore  assez  fréquemment.  Une  des  plus  belles  collections  parti- 
culières dont  il  ait  été  fait  don  de  cette  manière  est  celle  de  M1"'  Ruch,  qui  est  alliée  à 
notre  famille  française  de  Ganay.  M"1'  Ruch  a tout  laissé,  il  y a déjà  longtemps,  à sa  ville  na- 
tale, Philadelphie,  et  de  ses  collections  de  tableaux,  de  porcelaines  de  Sèvres,  d’objets  d’art  et 
même  de  mobilier  on  a pu  faire  un  musée  entier  qui  a reçu  le  nom  de  Ruch-Library.  On 
trouverait  à Philadelphie  bien  d’autres  œuvres  ou  collections  à signaler.  A l’Académie,  il  y 
a un  portrait  de  femme  en  robe  jaune,  signé  Carolus  Duran,  dont  les  Phîladelphiens  se 
montrent  très  fiers,  et  parmi  les  collections  particulières  de  tableaux  celle  de  M.  Gibson  a 
eu  une  véritable  célébrité. 

Si  nous  voulions  simplement  parcourir  les  collections  de  tableaux,  nous  y trouverions 
les  œuvres,  parfois  les  plus  renommées,  de  nos  peintres  modernes  et  des  artistes  anciens. 
Les  galeries  de  MM.  Stewart,  Astor,  Wolfe  — celle-ci  a été  vendue  récemment,  — Owen 
Roberts,  Mills,  Waters,  etc.,  etc.,  renferment  nombre  d’œuvres  de  la  plus  grande  valeur. 
M.  Stewart  est,  comme  on  le  sait,  le  possesseur  de  la  Charge  des  cuirassiers  de  Meissonier, 
auquel  il  l’a  payée  3oo, 000 francs.  M.  Wolfe  avait  été  un  des  acheteurs  de  la  collection  de 
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Dusseldorf  dispersée  en  1848,  et  nous  aurions  pu  lire  dans  son  catalogue  les  noms  de 
Kayser,  Greutzner,  Knauss,  Couture  [Le  rêve  d'un  jour ),  de  Meissonier  [Le fumeur),  puis 
ceux  de  Bonnat,  Stevens,  Lefebvre  [La  femme  couchée ),  Madrazo,  Vollon,  Munkacsy, 


Cabanel  ( Une  Vénus) , 
Cot  [Le  printemps),  Co- 
rot [Le  matin),  Schenck, 
Daubigny  et  d’autres  en- 
core. 

Le  Napoléon  à Fon- 
tainebleau de  Delaroche 
est  à New-York  dans  la 
collection  Owen  Roberts, 
avec  les  Conscrits  égyp- 
tiens de  Gérôme,  et  la 
Lecture  de  son  arrêt  de 
mort  à Marie- Antoinette 
de  Muller.  Nous  croyons 
même  que  c’est  M.  Ro- 
berts qui  a acquis  Le  fu- 
meur de  Meissonier  à la 
vente  Wolfe.  Chez  M.Wa- 
ters,  il  y a les  Illusions 
perdues  de  Gleyre,  les 
Brigands  surpris  par  les 
troupes  papales  d’Horace 
Vernet,  Y Hémicycle  de 
Delaroche,  les  Roueurs 


Pot  en  argent  o\}dé. 


de  chanvre  de  Millet,  Un 
troupier  de  Meissonier, 
Diogène  de  Gérôme,  En 
liberté  dans  les  chaînes 
de  Couture.  Nous  en  pas- 
sons et  des  meilleurs.  Et 
la  collection  de  M.  Mills, 
à Milbral,  près  San-Fran- 
cisco  ! Ce  dernier  possède 
la  Cléopâtre  devant  Cé- 
sar de  Gérôme,  qui  fut 
commandée  par  Mm“  de 
Paiva,  refusée  et  vendue 
àM.  MillsparGoupil  qui 
l’avait  reprise;  puis  les 
Fauconniers  de  Decamps, 
provenant  de  la  collec- 
tion de  Morny,  Un  inté- 
rieur de  bois  de  Rous- 
seau, un  Village  de,  Jules 
Dupré,  Y Antichambre  et 
le  Maréchal  de  Saxe  de 
Meissonier,  et  bien  d’au- 
tres toiles  signées  deCou- 


ture,  Zamacois,  Delaroche  [La  nymphe  de  la  fontaine),  Knauss,  Baldini,  Desgoffe,  Charles 
Jacque,  Roybet,  etc.,  etc. 

Nous  n’avons  nommé  que  quelques-unes  des  collections  les  plus  remarquables;  si 
nous  les  passions  toutes  en  revue  nous  y retrouverions,  sans  nul  doute,  un  grand  nombre 
de  toiles  dont  on  ignore  généralement  la  destinée.  Nous  ne  pouvions  en  donner  aujour- 
d’hui que  cette  courte  nomenclature,  en  gardant  la  pensée  de  revenir  sur  ce  sujet,  quand  ce 
ne  serait  qu’à  l’occasion  de  différents  hôtels  particuliers  qui  sont  décorés  d’œuvres  remar- 
quables et  spécialement  exécutées  par  nos  principaux  artistes  français. 


G.  de  Léris. 


Couvert  en  argent  d’usage  courant. 
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a plus  simple  manière  d’orner  une  surface  est  d’y 
oV«rf  •,;/  repeter  une  figure  quelconque.  1 elle  forme,  qu  on  croi- 
ra*1  i nsignirtcinte  en  elle-même,  peut  devenir  intéres- 
santé  par  la  répétition,  d’abord  parce  que  l’artiste,  en  la 
répétant,  nous  force  d’y  prendre  garde  et  accuse  une  intention  qui 
nous  échapperait  s’il  n’y  avait  insisté,  ensuite  parce  que  le  nombre 
suggère  souvent  des  pensées  que  l’unité  n’aurait  point  fait  naître. 
C’est  pour  ces  raisons,  si  clairement  exprimées  par  M.  Ch.  Blanc, 
que  les  grecques,  que  nous  venons  d’étudier,  sont  un  ornement 
gracieux  et  élégant,  et  que  leur  marche,  leur  mouvement  continu, 
devient  expressif  et  nous  paraît  la  reproduction  graphiquement 
simple  d’un  acte,  d’une  procession.  Ce  sera  aussi  pour  ces  mêmes 
raisons  que  ce  second  exemple,  une  suite  de  volutes  reliées  entre 
elles,  se  transformera  pour  nous  en  une  bordure  pleine  de  légèreté 
et  de  grâce  donnant,  par  ses  enroulement  successifs,  l’idée  d’une 
chose  qui  sans  cesse  court  après  une  autre,  d’une  poursuite  réglée 
et  méthodique.  De  là,  d’ailleurs,  est  venu  à cette  file  continue  de 
spirales,  procédant  les  unes  des  autres  (fig.  i),  par  allusion  aux 
anciens  courriers,  ce  nom  de  Postes,  nom  si  connu,  si  souvent 
employé  et  malheureusement  consacré  par  l’usage.  Je  dis  malheu- 
reusement parce  qu’il  est  impropre.  Cette  dénomination,  en  effet, 
n’a  pour  but  que  de  faire  comprendre  et  d’exprimer  un  mouvement 
assez  rapide,  une  sorte  de  roulement,  il  est  vrai,  mais  elle  ne 
rappelle  en  rien  l’origine  de  cette  décoration,  et  cependant 
ce  motif  coquet  a une  origine  ancienne,  fort  ancienne 
même,  parfaitement  conforme  d’une  part  au  génie  créa- 
teur des  ornemanistes  grecs, et,  d’autre  part,  au  phé-  -J 


i.  Voy.  la  Revue  des  Arts  décoratifs,  3'  année, 
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Fig.  I. 


nomcne  naturel  qu'ils  ont  interprété  et  régularisé.  Pourquoi,  dès  lors,  désigner  cet  orne- 
ment par  un  nom  qui  n’est,  en  somme,  que  le  résultat  d’une  comparaison  éloignée  et 
mauvaise  et  qui,  ne  disant  rien  ou  presque  rien  à notre  esprit,  nous  force,  en  quelque 
sorte,  à ignorer  la  signification  de  ce  motif  et  entraîne  souvent  les  décorateurs,  comme  le 
disait  M.  Jacquemart,  « à le  placer  parfois  là  où  il  est  un  contresens  »?  C’est  que  ce  type 
élémentaire,  autrefois  si  compris  et  si  bien  appliqué,  si  correct  et  si  bien  dessiné,  répandu 
à profusion  dans  les  arts  anciens,  a été  pendant  un  temps  assez  long  comme  perdu  et 
oublié.  Il  semble  qu’il  a été  nécessaire  que  des  monuments  ou  des  débris  antiques  en  aient 

fourni  un  exemple,  qu’il  a été  nécessaire  de  le  retrouver,  pour 
ainsi  dire,  tandis  que  chaque  jour  on  avait  le  type  vivant  sous 
les  yeux,  pour  que  les  artistes  enfin  se  mettent  à l’employer, 
soit  en  le  copiant  simplement,  soit  en  le  changeant  pour  cher- 
cher à lui  donner  plus  de  richesse.  Cet  emprunt,  ils  l’ont  fait, 
certes,  sans  analyser  et  comprendre  le  sujet  et,  ignorant  ce 
que  leur  modèle  voulait  représenter  et  d’où  il  était  né,  ils  lui  ont  donné  un  nom  qui 
leur  a paru  pour  le  moment  suffisamment  juste,  et  ce  nom  est  resté  jusqu’à  ce  qu’un  jour 
les  amoureux  des  comparaisons  et  les  chercheurs  aient  trouvé  que  cet  ornement  devait  être 
l’image  corrigée  d’une  action  ou  d’un  phénomène  qui  a de  tout  temps  existé. 

Les  uns,  les  poètes  rêveurs,  ont  pu  dans  cet  élément  voir  par  analogie  « une  troupe  de 
jeunes  filles  qui  se  poursuivraient  dans  l’espace,  non  pas  follement,  mais  en  cadence,  comme 
si  elles  exécutaient  une  danse  sacrée  ».  Ceux-là  se  trompaient  aussi,  mais  ils  se  trompaient 
à leur  insu,  tant  la  vision  que  leur  imagination  leur  présentait  semblait  répondre  com- 
plètement à leur  désir.  Ils  avaient  simplement  vu  sur  le  pré  vert  de  riantes  jeunes  filles, 
vêtues  de  longues  robes  flottantes,  se  tenir  par  la  main  et  former  une  ronde.  Ils  les  avaient 
vues,  livrées  aux  tournoiements  rythmés  de  la  danse,  prendre  une  pose  légèrement 
inclinée,  la  tête  en  avant  et  de  côté,  un  bras  tendu  en  arrière,  la  robe  volant  en  sens 
contraire  du  mouvement.  Dans  cette  tête  penchée  ils  avaient  trouvé  la  volute,  dans  ce 
bras  et  dans  cette  robe  ils  avaient  reconnu  la  courbe  qui  relie  cette  première  volute  à la 
suivante.  L’idée,  certes,  était  belle  et  n’était  pas  si  impossible  qu’elle  le  paraît  tout 
d’abord  : ainsi  prenez  un  dessin  représentant  une  scène  semblable  et  tracez  une  poste  en 
suivant  la  marche  qu’ils  indiquent,  et  vous  verrez 
qu’ils  pouvaient  croire  qu’ils  avaient  raison  et  affir- 
mer que  c’était  le  soir,  en  observant  lessilhouettes  des 
danseuses  sacrées,  que  les  anciens  avaient  inventé 
cette  nouvelle  forme  d’ornementation  (fig.  2).  Malgré 
toute  la  poésie  gracieuse  et  le  charme  séduisant 
qu’aurait  cette  invention,  on  a été  obligé  de  l’aban- 
donner; cette  comparaison,  en  effet,  est  toute  gratuite;  aucun  exemple,  aucune  preuve  11e 
sont  venus  la  confirmer. 

Les  autres,  au  contraire,  s’appuyant  peut-être  déjà  sur  certaines  configurations  primi- 
tives, ont  vu  dans  la  formation  de  ce  type  élémentaire,  dans  cette  ligne  ondoyante,  la 
représentation  des  flots  de  la  mer,  et  dans  sa  répétition  la  succession  sans  fin  des  vagues 


Qui  toujours  devant  nous  finit  et  recommence. 


Ceux-là  avaient  raison;  ceux-là  ont  trouvé  la  véritable  origine  de  ce  motif  et  lui  ont 
donné  son  vrai  nom.  Oui,  c’est  flots,  Jlots  grecs,  qu’il  faut  appeler  cet  ornement,  formé 
par  la  répétition  d'une  courbe  en  S couché,  terminée  à l'une  de  ses  extrémités  par  une 


126 


REVUE  DES  ARTS  DECORATIFS. 


volute  d’où  part  la  courbe  suivante,  comme  l’indique  la  figure  3,  prise  d’après  un  vase  de  la 
collection  Campana.  C’est  bien  en  observant  la  masse  liquide  soulevée  par  les  vents,  en 
voulant  la  représenter,  que  l’artiste  ancien  a conçu  ce  moyen  d’interpréter  la  crête  mobile 
et  écumante,  capricieuse  et  ondulée  de  la  vague.  Il  n’y  a point  à s’y  tromper,  car  non 

seulement  cette  courbe  se  trace  pour  ainsi  dire  d’elle-même  lors- 
qu’on cherche  à vérifier  le  fait, comme  sur  ce  croquis  (fig.  4), mais 
encore  des  preuves  irrécusables  existent.  Elles  sont  écrites,  ces 
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preuves,  sur  des  monuments  et  des  monuments  bien  connus; 
elles  sont  même  nombreuses.  Pour  n’en  citer  que  quelques-unes, 
je  dirai  que  sur  une  stèle  funéraire  de  Mycènes  la  mer  est  repré- 
sentée par  cet  enroulement  encore  irrégulier  et  se  rapprochant 
ainsi  davantage  de  l’apparence  vraie  des  vagues  et  de  leur  différence  de  niveau;  que,  sur 
une  plaque  en  bronze  de  la  collection  Carapanos,  montrant  Scylla  se  dressant  au-dessus 
des  flots,  c’est  aussi  par  ces  enroulements  volutés,  placés  en  tous  sens,  que  le  modeleur  a 
figuré  les  lames  écartées  par  le  corps  de  la  malheureuse  amante  de  Glaucus.  C’est  égale- 
ment par  le  même  moyen  et  de  la  même  manière  que  les  eaux  sont  figurées  au  fronton 
oriental  du  Parthénon.  Se  rappelant  ce  chef-d’œuvre  de  la  période  immortelle  du  grand 
Périclès,  un  sculpteur  grec  moderne, 
lui  aussi,  représentait  ainsi  la  mer 
sur  un  fronton  qu’il  avait  envoyé  à 
l’Exposition  universelle  de  1878,  et 
il  obtenait  un  effet  sculptural  bien 
suffisamment  vrai  et  plein  de  gran- 
deur. D’ailleurs,  il  n’y  a point  que 
les  Grecs  qui  aient  mis  ce  simple 
procédé  de  convention  en  pratique  : 
un  fragment  de  bas-relief,  au  Louvre, 

noçis  le  montre  employé  par  les  Assyriens  et,  à chaque  instant,  nous  pouvons  voir  les 
Chinois  ou  les  Japonais  le  mettre  à contribution,  en  le  modifiant  toutefois  un  peu,  pour 
représenter  tout  ce  que  le  vent  gonfle  et  soulève  dans  la  nature  : les  eaux,  les  nuages  et  la 
poussière. 

Jusqu’alors  ce  flot,  imité  simplement  par  des  volutes  à longues  traînes,  est  l'image 
propre  de  la  mer  en  mouvement;  c’est  sa  mise  en  sculpture  ou  au  trait  lorsqu’elle  est 
agitée.  Mais  lorsqu’il  faut  la  représenter  plus  calme,  plus  régulière,  cette  forme  placée 
sans  ordre,  elle  aussi  se  régularise,  se  pondère  et  prend  une  place  déterminée,  laissant 
entre  chaque  volute  le  même  espace.  Elle  devient  une  suite  d’enroulements  courants  et 
égaux;  elle  devient  propre  à l’ornementation  et  conforme  aux  lois  qui  la  régissent.  En 
figurant  ainsi  les  ondes  par  des  courbes  pliées  au  joug  de  la  régularité,  c’est-à-dire  égales 
et  symétriquement  disposées,  les  Grecs  semblent  avoir  suivi  l’exemple  donné  par  les 
Egyptiens  lorsqu’ils  simulaient  les  rides  du  Nil  par  cet  autre  type  élémentaire,  les  dents 
de  scie  superposées  en  bandes  parallèles  et  équidistantes. 

Ainsi  maîtrisée  sagement  et  ramenée  aux  formes  architecturales,  la  Poste  se  transforme 
en  une  bordure  qui  marche  comme  le  flot  tranquille  qu’elle  représente.  Elle  a un  mouve- 
ment parfaitement  établi  toujours  dans  le  même  sens,  et  elle  se  dirige  suivant  une  ligne 
droite  ou  courbe,  mais  le  plus  souvent  droite.  C’est,  par  suite,  cette  ligne  qui  sera  tracée  la 
première  lorsqu’on  voudra  la  dessiner;  puis,  suivant  la  grandeur  du  motif,  on  divisera 
cette  ligne  en  parties  égales,  dans  chacune  desquelles  viendra  prendre  place  un  S voluté, 
en  ayant  soin  toutefois  que  chaque  volute  se  trouve  aussi  reposer  sur  une  même  direction, 
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parallèle  à la  première.  Enfin,  comme  ici  on  ne  représente  pas  seulement  la  crête,  mais 
bien  la  lame  tout  entière,  il  faudra,  pour  donner  du  corps  au  motif,  qu’à  distance  de  la 
direction  on  trace  un  autre  ligne  parallèle,  qui,  en  complétant  l’ornement,  le  limitera  et 
lui  servira  de  support.  Pour  que  cette  expression  physique,  ou  mieux  graphique,  réponde 
bien  au  sens  moral,  à l’interprétation,  elle  est  formée,  comme  on  a déjà  pu  s’en  rendre 
compte,  de  deux  éléments  constitutifs  : l’un  se  rapportant  au  mouvement,  l’autre  à la 
configuration  même  de  la  forme.  Le  premier  (cet  ornement  étant  dans  la  véritable  accep- 
tion du  mot  un  ornement  courant)  sera  obtenu,  d’une  part,  par  la  répétition,  dans  un  sens 
déterminé,  des  motifs  reliés  les  uns  aux  autres,  et,  d’autre  part,  réglé  par  la  direction  que 
suivra  la  décoration,  c’est-à-dire  par  une  bande,  par  les  deux  lignes  parallèles  qui  la  con- 
tiennent et  la  terminent  en  bas  et  en  haut. 
Le  second  est  la  courbe  elle-même  à cro- 
chet  curviligne  ou,  par  définition, la  courbe 
en  S plus  ou  moins  voluté.  Ainsi  pour 
"3  construire  rapidement  et  avec  raisonne- 
ment cette  série  de  flots  grecs  (fig.  5)  que 
Fig.  s-  j’emprunte  au  col  d’une  amphore,  on 

nera  AB  dans  le  sens  de  la  marche,  on 
divisera  cette  ligne  en  parties  semblables 
1,  2;  2,  3;  3,  4,  et  égales  à la  distance  qui  doit  séparer  les  yeux  des  volutes;  par  ces 
points  1,  2,  3,  on  élèvera  des  perpendiculaires;  on  mènera  ensuite,  parallèle  à AB: 
i°  MN  pour  servir  à marquer  la  hauteur  des  yeux,  20  OP  pour  indiquer  le  niveau  supé- 
rieur et  RS  pour  former  la  base.  Enfin,  sur  ce  canevas  élémentaire  et  vivement  mis  en 
place,  le  dessinateur  tracera  à la  main  la  ligne  serpentine,  dont  toute  la  grâce  délicate 
proviendra  de  l’absence  de  compas.  Car  se  servir  d’un  compas  pour  tracer  des  courbes  à 
plusieurs  centres  ou  soi-disant  telles,  comme  celle-ci,  est  un  procédé  que  nos  maîtres,  les 
Grecs,  n’ont  jamais  employé;  ils  étaient  trop  désiredx  de  belles  lignes,  trop  passionnés 
pour  les  ondulations  souples  et  harmonieuses,  trop  artistes  pour  avoir  recours  à un  tel 
procédé. 

Cet  ornement  est,  dans  l’exemple  que  nous  venons  de  voir,  établi  avec  une  forme,  un 
motif  que  nous  devons  considérer  comme  le  type  primordial.  C’est  le  plus  simple;  la 
ligne,  en  ce  moment,  ne  fait  à l’une  de  ses  extrémités  que  s’infléchir  en  demi-cercle  et  la 
volute  n’est,  à proprement  parler,  que  pressentie.  Un  peu  plus  tard,  sans  apporter  aucune 
modification  ni  à la  marche  de  l’ensemble  ni  à la  forme  générale  du  motif,  l’artiste 
embellit  ce  type  et  l’allégea  en  l’accusant  davantage;  mais  toujours  il  respecte  l’interpréta- 
tion, il  l’augmente  même  en  simulant  la  retombée  et  l’enroulement  des  gouttes  d’eau. 
Pour  cela,  tout  d’abord,  il  ne  fait  que  graver  ou  marquer  d’un  trait  la  trace  d’une  volute, 


en  poursuivant  et  en  recourbant  intérieurement  le  demi-cercle  de  son  S (fig.  6).  Ailleurs 
le  commencement  de  volute  se  détache  tout  à fait,  comme  l’indique  la  fig.  7.  Enfin,  cette 
volute  elle-même  se  recourbe  davantage,  ici  deux  fois  (fig.  8),  là  trois  fois  (fig.  9),  puis 
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quatre  et  cinq  fois  (tig.  10  et  i i);  ce  qui  semble  le  maximum  atteint  et  possible  pour  ne 
pas  altérer  cette  décoration  et  changer  son  symbolisme.  Tous  les  exemples  que  nous 


Fig.  9. 


Fig.  10. 


venons  de  donner  ont  été  relevés  avec  soin  sur  des  poteries  grecques  ou  italo-grecques, 
soit  au  Louvre,  soit  dans  d'autres  collections. 

De  ce  qui  précède  il  est  facile  de  voir  qu’entre  les  méandres  et  les  flots  grecs  il  existe 
une  certaine  analogie  : tous  deux  sont  nés  d’interprétations,  tous  deux  sont  des  ornements 
courants  formés  par  la  répétition  d’un  crochet.  De  plus,  dans  le  premier,  le  nombre  des 
brisures  du  crochet  est  variable;  dans  le  second,  comme  nous  venons  de  le  montrer,  le 
nombre  des  révolutions  de  la  volute  terminale  est  également  variable.  Pour  l’un  et  pour 
l'autre,  cette  multiplication  décorative  du  crochet,  cette  cadence  harmonieuse  est  fixée  par 
le  temps.  Le  temps  des  flots  grecs,  c’est  le  nombre  des  spires  de  la  volute  comptées  sur 
l'axe  vertical  passant  par  l'œil.  Ainsi  la  figure  1 2 donne  l’exemple  d’une  poste  à un  temps  A ; 


: c 

Fig.  12. 


celui  d’une  poste  à deux  temps  B;  C et  D montrent  des  flots  grecs  à trois  et  quatre  temps. 
Enfin,  ces  deux  motifs  s’établissent  sur  un  réseau  quadrangulaire  fort  simple.  Tous  ces 
points  communs  pourraient  de  prime  abord  faire  penser  qu’ils  sont  dérivés  l’un  de  l’autre 
au  point  de  vue  de  la  forme,  quand,  au  contraire,  ce  n’est  que  par  la  méthode  de  compo- 
sition qu’ils  ont  quelque  ressemblance.  Pour  composer  les  flots  grecs,  l’artiste  créateur  n’a 
fait  simplement  que  se  souvenir,  que  s’inspirer  de  la  marche  suivie  pour  la  formation  des 
méandres.  En  employant  le  même  principe  et  par  des  moyens  identiques,  les  anciens  sont 
arrivés  à produire  justement  deux  choses  contrastantes,  parce  qu’ils  se  servaient  de  deux 
lignes  de  caractères  différents  : d'une  part,  la  droite  rigide  et  sévère;  d’autre  part,  la  courbe 
souple  et  douce.  Aussi,  tandis  que  le  méandre  marche  gravement  et  avec  lenteur,  les  flots 
grecs  courent  légers  et  alertes  comme  ce  qu’ils  représentent. 

Dans  sa  simplicité  primitive,  la  poste  est  une  décoration  charmante,  pourvu  qu’elle 
soit  employée  avec  discernement  et  justesse,  pourvu  qu’elle  soit  bien  mise  à sa  place.  En 
bordure,  autour  d’un  panneau,  elle  le  limite  avec  grâce;  sa  partie  droite  dessine  le  con- 
tour, sa  ligne  sinueuse,  tournée  en  dedans,  s’accroche  au  champ  doucement  et  vient  faire 
un  heureux  contraste  avec  la  forme  carrée  ou  rectiligne.  Lorsque  cet  ornement  circule 
autour  d’un  vase  ou  qu’il  termine  une  robe  ou  un  manteau,  il  est  élégant  et  plein  d’im- 
prévu. Sur  la  surface  courbe  ou  sur  l’étoffe  plissée  il  va,  poursuivant  éternellement  sa 
course,  nous  montrant  ses  lignes  tournantes  et  les  dérobant  tour  à tour  à nos  regards.  Il 
joue,  monte  et  redescend,  s’anime  et,  malgré  ce  semblant  de  vie,  il  ne  déforme  point 
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l’objet,  mais  ici  il  l’accuse,  là  il  l’assouplit  et  le  fait  comprendre  en  permettant  à nos  yeux 
de  suivre  les  plis  multiples  et  de  rétablir  la  forme,  un  instant  modifiée  par  la  rapidité  de 
la  course  ou  le  souffle  de  la  brise.  Toute  cette  puissance  décorative  des  flots  n’a  pas 
échappé  aux  artistes,  et  particulièrement  aux  premiers  qui  l’aient  appliquée,  aux  Grecs.  Ils 
ont  compris  merveilleusement  l’appropriation  et  le  charme  de  cet  élément  et,  sans  abus 
toutefois,  ils  l’ont  fait  servir  en  peinture,  en  sculpture  et  en  gravure,  à la  décoration  des 
monuments,  des  bronzes,  des  vêtements,  etc.  On  le  trouve  sur  des  bandeaux,  des  cippes, 
des  miroirs,  des  instruments,  et  surtout  sur  ces  œuvres  d’art  de  terre  fragile,  les  coupes  et 
les  amphores,  les  rhytons  et  les  vases  de  toutes  sortes,  qu’il  orne  avec  tant  d’harmonie  et 
de  délicatesse,  en  épousant  leurs  formes  et  en  faisant  valoir  leurs  galbes.  Cet  usage 
constant  en  Grèce  a fait  que  ce  type  élémentaire,  comme  beaucoup  d'autres,  a été  employé 
parles  peuples  voisins,  par  les  Romains  en  particulier  et  surtout  par  les  colonies  d’Europe 
et  d’Asie,  mais  moins  fréquemment  cependant.  Pour  ceux  qui,  en  ornementation,  n’ai- 
maient que  la  profusion  et  l’étalage  de  richesse,  il  a dû,  sans  doute,  paraître  trop  simple, 
même  lorsqu'il  a été  modifié  et  embelli  comme  nous  le  verrons.  Aussi  on  peut  penser  un 
instant  qu’il  fut  peu  à peu  abandonné,  puisqu’un  jour  il  disparaît,  pour  ainsi  dire,  pour 
ne  reparaître  que  longtemps  après,  lorsque  les  arts  sortent  de  l’engourdissement  oü  les 
avaient  plongés  les  invasions  barbares  et  une  partie  du  moyen  âge.  Ce  n’est  guère  qu’à 
partir  de  la  fin  du  xni*  siècle  que  nous  le  voyons  à nouveau,  depuis  ce  moment,  être 
employé  presque  toujours  à des  époques  différentes  et  dans  des  styles  nombreux,  qui  le 
modifient  quelquefois  en  lui  imprimant  leurs  caractères.  Il  ne  faudrait  pas  croire  cepen- 
dant que  cet  ornement  a suivi  régulièrement  la  marche  historique  que  nous  semblons 
indiquer  et  que,  par  suite,  on  ne  doive  pas  le  rencontrer  ailleurs,  chez  des  peuples,  par 
exemple,  qui  n’ont  presque  rien  de  commun  avec  cette  partie  de  l’histoire.  Ce  serait  une 
grave  erreur,  puisque  quelques  modèles  existent,  provenant  de  contrées  opposées  et  de 
nations  primitives.  Là,  est-il  né,  ce  type  de  la  poste,  de  l’observation  de  la  vague,  ou  du 
caprice,  de  l’imitation  des  cheveux  bouclés  et  ondulés,  ou  de  la  conjugaison,  c’est-à-dire 
de  l’arrangement  heureux  de  traits  infléchis?  Il  n’est  guère  possible  de  répondre  et  cette 
solution  sera  longtemps  cherchée;  on  ne  peut  constater  qu’un  fait,  qu’une  circonstance, 
c’est  qu’une  partie  de  ces  peuples  dont  nous  parlons  a vécu  sur  le  bord  de  la  mer.  Les 
uns,  les  Celtes,  nous  ont  laissé  des  armes  et  des  bijoux  ornés  de  postes  régulières  et 
volutées  à plusieurs  temps;  les  autres,  les  Mexicains,  ont  des  flots  grecs  réguliers  à un 
temps  sur  des  manuscrits;  d’autres,  des  peuplades  Scandinaves,  ont  trace  cet  ornement, 
modifié  dans  la  volute,  sur  des  armes,  des  poteries  et  des  bronzes. 

Formés,  comme  nous  les  connaissons  pour  le  moment,  par  l’espace  compris  entre  la 
ligne  droite  de  base  et  la  ligne  sinueuse  à volute,  les  flots  grecs  se  prêtent  à la  peinture, 
aux  émaux  cloisonnés,  à la  gravure.  Ils  peuvent  être  utilisés  en  mosaïque,  en  marqueterie, 
ainsi  qu’en  sculpture  et  en  modelage,  soit  pour  les  architectures  et  les  meubles,  soit  pour 
les  cuivres  et  les  fontes.  Ils  feront  bien  sur  un  vitrail,  un  tapis,  une  étoffe.  En  général,  ils 
s’appliquent  partout  oü  ils  pourront  être,  avec  convenance,  mis  en  bordure  et  ils  seront 
horizontalement  placés  sur  les  objets  verticaux;  l'idée  qui  a présidé  à leur  formation  le 
veut  ainsi.  Lorsqu’on  aura  à orner  un  objet  à plat,  comme  un  plateau,  une  incrustation 
de  table,  un  intérieur  de  coupe,  etc.,  ils  ne  devront  être  employés  que  si  l'objet  n’a  pas 
d’angles  trop  brusques,  qui  pourraient  déformer  la  marche  et  contrarier  la  poursuite 
indéfinie,  qui  convient  à merveille  aux  formes  rondes  et  elliptiques.  Ce  sont  là  des  règles 
qu’il  est  bon  de  toujours  suivre  et  qu’on  devra  également  observer  lorsqu’on  voudra 
mettre  en  usage  les  différentes  manières  d’être  des  flots  grecs. 

Quand  la  poste  est  rehaussée  de  couleurs,  ou  bien  elle  s’enlève  en  ton  foncé  sur  un 
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fond  clair,  en  noir  comme  sur  cette  bordure  de  rhyton  (fig.  i3),  ou  bien  en  clair,  comme 
rouge  de  terre  sur  fond  noir  fig.  14  provenant  d’un  pied  de  coupe).  Ici  elle  sera  peinte 
ton  sur  ton,  là  en  ton  contrastant  ou  s’harmonisant.  On  trouve  même  un  exemple  dans 
lequel  les  tons  sont  alternés,  l’un  jaune,  l’autre  rouge;  c’est  la  bordure  du  manuscrit 
mexicain  dont  nous  avons  déjà  parlé  (fig.  1 5) . Nous  ne  pensons  pas  toutefois  que  ce  soit 


Fig.  13.  Fig.  14.  Fig.  :s. 


là  une  heureuse  application  et  un  modèle  à suivre,  car  le  fait  de  détacher  séparément 
chaque  crochet,  quand  ces  crochets,  au  contraire,  procèdent  tous  les  uns  des  autres,  nuit 
à l’ensemble  et  supprime  l’apparence  de  mouvement. 

Quelquefois  l’artiste  veut  accuser  cet  ornement  en  bande  et  pour  cela  il  l’accompagne 
d’un  filet  de  même  ton,  placé  à quelque  distance  des  crêtes,  pas  trop  près,  ce  qui  gâterait 
l’effet  et  rendrait  le  motif  lourd.  Presque  toujours  ce  filet  est  disposé  de  telle  façon  que  la 
distance  du  sommet  au  filet  est  égale  à celle  qui  sépare  la  partie  la  plus  basse  de  la  courbe 
de  l’horizontale  de  base.  Je  donnerai  pour  exemple  une  bordure  de  vase  grec  au  Louvre 
(fig.  16).  Il  arrive  alors  que  le  fond,  compris  entre  les  flots  et  ce  filet,  représente  lui  aussi 


Fig 


17. 


une  autre  série  de  flots  égaux  aux  premiers  et  disposés  en  sens  contraire.  C’est  rectiligne 
que  l’on  rencontre  presque  toujours  ce  filet,  et  cependant  il  n’y  aurait  aucun  inconvénient 
à le  former  de  courbes  conformes  à l'inflexion  des  volutes,  comme  l'indique  ce  modèle 
moderne  (fig.  17);  par  cette  sorte  de  répétition  de  la  courbe,  par  cette  résonnance,  on 
donnerait  même  plus  de  force  au  motif. 

En  sculpture,  cet  ornement  tantôt  se  détache  en  saillie,  comme  sur  ce  fragment  de 
bandeau  (fig.  18),  tantôt  il  est  creusé  comme  sur  cet  autre  bandeau  (fig.  19I.  Très  souvent, 


bien  plus  qu’en  peinture,  il  est  placé  sur  une  bande  limitée,  ou  d’un  côté,  ou  des  deux 
côtés  à la  fois,  par  des  filets  carrés,  tracés  en  creux  ou  en  relief,  seuls  ou  bordés  de 
moulures  saillantes.  Dans  tous  les  cas,  il  est  toujours  de  peu  de  relief  ou  fort  peu  creusé. 
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de  façon  à être  dessiné  et  détaché  nettement  par  les  ombres  portées,  qui  alors  ne  peuvent 
former  que  de  petites  bandes  grises  légères.  En  marbre,  en  terre  cuite  ou  en  bois,  cet 
ornement  se  présente  aussi  complètement  détaché,  en  découpure  délicate,  se  profilant  sur 
le  ciel.  Il  sert  à orner  les  arêtes  horizontales  et  les  rampants  des  toitures  et,  dans  ce  cas, 
ou  il  se  termine  par  d'élégantes  palmettes,  ou  il  vient  se  heurter  à un  culot  fleuronné. 
Cette  sorte  d’ornementation  est  fort  répandue  aujourd’hui  et  il  en  existe  dans  l’antiquité 
un  remarquable  exemple  : c’est  la  bordure  du  toit  en  coupole  du  monument  choragique 
de  Lysicrate. 

Enfin,  nous  avons  dit  que  les  flots  grecs  se  plaçaient  aussi  sur  des  surfaces  courbes, 
qu’ils  bordaient  des  formes  rondes  ou  ovales.  Dans  ce  cas,  la  bande  de  direction  devient 
une  courbe  parallèle  à la  forme,  toutes  les  lignes  qui  étaient  horizontales  sont  curvilignes 
et  concentriques,  les  axes  des  volutes  sont  des  rayons,  les  crêtes  se  rapprochent  un  peu  ; 
mais  l’ornement  ne  change  en  rien,  il  n’est  nullement  déformé  et  il  garde  toute  la  beauté 
de  sa  silhouette.  Il  a toute  son  expression,  et,  puisqu’il  se  présente  à nous  sans  fin,  il 
l’augmente  même  encore,  comme  au  bas  d’une  robe  ou  sur  le  pied  d’un  vase,  en  éternisant 
cette  continuelle  poursuite  des  flots. 


( A suivre.) 


J.  Passeront. 


Exemples  de  décoration  avec  les  postes  ou  ilot>  grecs.  Composition  et  dessin  de  M.  Passepont. 


BAS-RELIEF  INTERIEUR  DU  COUVERCLE  FARNÈSE. 
L’enlèvement  d’Iole  par  Hercule. 


LA  CASSETTE  FARNÈSE 


/ x uiconque  a visité  le  mtisée  de  Naples  a pu  y admirer,  sur  un  chevalet  isolé,  placé 
tout  prés  d’une  haute  fenêtre,  la  magnifique  cassette  longtemps  attribuée  à Benvenuto 
Cellini,  et  qu’on  s’accorde  aujourd’hui  à appeler  la  Cassette  Farnèse,  du  nom  de  celui 
pour  qui  l’on  croit  qu’elle  a été  exécutée.  Comme  composition,  elle  pourrait  avoir  été 
inspirée  par  Michel- Ange,  tant  elle  a de  caractère,  tant  ses  moindres  détails  portent  la 
marque  du  génie  de  ce  maître.  Comme  travail  d’orfèvrerie,  elle  est  digne  non  seulement 
de  Benvenuto,  mais  des  plus  habiles  artistes  du  genre. 

Cette  cassette,  en  argent  doré,  a la  forme  d’un  petit  temple,  aux  quatre  angles  duquel 
on  voit  les  statuettes  de  Minerve,  de  Mars,  de  Vénus  et  de  Bacchus.  On  remarquera  que 
notre  grand  sculpteur  contemporain,  M.  Paul  Dubois,  semble  s’être  vaguement  souvenu 
de  l’une  de  ces  figures  lorsqu’il  a fait  la  statue  du  Courage  militaire  pour  le  tombeau  du 
général  Lamoricière.  Les  deux  faces  principales  sont  séparées  par  une  cariatide  portant 
sur  la  poitrine  les  armoiries  de  la  maison  Farnèse,  et  les  compartiments  placés  entre  les 
deux  cariatides  sont  ornés  de  six  gravures  sur  cristal  de  roche,  d’un  travail  admirable, 
exécutées  par  le  célèbre  Giovanni  de  Bernardi  de  Castel-Bolognese,  dont  le  nom  est  gravé 
en  latin  sur  chaque  ovale  : Joannes  de  Bernardi.  Ces  ovales  représentent  : à droite,  le 
Combat  des  Grecs  contre  les  Ama\ones,  et  à gauche,  le  Combat  des  Centaures  contre  les 
Lapithes.  Du  côté  opposé,  sont  deux  ovales  semblables  : la  Chasse  de  Méléagre  et  le 
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Triomphe  de  Bacchus.  Sur  l'une  des  faces  latérales,  le  médaillon  en  cristal  de  roche  repré- 
sente les  Jeux  du  cirque ; et  sur  l’autre,  le  Combat  naval  des  Grecs  contre  les  Perses  à 
Salamine. 

Le  couvercle  de  la  cassette  est  à lui  seul  une  merveille  de  composition  et  de  ciselure. 
Il  représente  en  bas-relief,  d’un  côté,  Hercule  étranglant  les  serpents,  de  l’autre,  l’Apo- 
tlïéose  d' Hercule  sur  le  mont  Œtna.  Au-dessous  du  couvercle  se  trouve  Y Enlèvement  d’Iole 
par  Hercule ; nous  en  donnons  ici  une  reproduction.  Enfin,  dans  l’intérieur  de  la  cassette, 
il  y a un  autre  bas-relief  montrant  Alexandre  le  Grand  entouré  de  ses  capitaines,  et 
ordonnant  à un  esclave  de  mettre  dans  un  écrin  les  œuvres  d’Homère  : allusion  délicate  au 
nom  d’Alexandre  porté  par  le  cardinal  Farnèse,  à qui  était  destinée  la  cassette  Telle  est 
cette  œuvre  véritablement  unique  qui,  lorsque  le  couvercle  est  fermé,  se  trouve  dominée  par 
la  statuette  d’Hercule  tenant  d’une  main  sa  massue,  de  l’autre  les  pommes  du  jardin  des 
Hespérides  : statuette  pleine  de  force,  de  grandeur,  et  qu’on  dirait  sortie  du  ciseau  de 
Michel-Ange 

Quel  est  l’auteur  véritable  de  cette  cassette,  puisqu’il  est  admis  à l’heure  actuelle  que  ce 
n’est  point  Benvenuto  ? Pour  les  cristaux  gravés  qui  la  décorent,  il  n’y  a aucun  doute  à 
avoir  : ils  sont,  en  effet,  signés  en  toutes  lettres  : Joannes  de  Bernardini.  D’autre  part, 
Vasari,  parlant  d’une  cassette  d’argent  dont  le  cardinal  Farnèse  avait  commandé  les 
cristaux  à Bernardini,  mentionne  les  sujets  représentés  : le  Combat  d’Hercule  et  des 
Amazones,  la  Chasse  de  Méléagre,  etc.  Ce  sont  donc  bien  ceux-là.  Quant  au  travail  d’orfè- 
vrerie, le  même  Vasari  l’attribue  à un  artiste  nommé  Marino.  Quel  est  ce  Marino?  C’est 
ici  que  commence  l’incertitude.  Diverses  circonstances  semblent  prouver  qu’il  y a dans 
Vasari  une  faute  d’impression,  et  que  l’artiste  qu’il  a voulu  désigner  n’est  autre  que 
Manno.  Ce  qui  confirme  une  semblable  opinion,  c’est  qu’il  existe  une  lettre  de  ce  Manno, 
adressée  le  22  décembre  1 5 58  au  cardinal  Farnèse,  dans  laquelle  il  parle  d’une  cassette 
d’argent  à lui  commandée,  et  s’exprime  ainsi  : « Bien  des  fois  j’ai  supplié  V.  IIIe  et  Rev'"' 
S'e,  lui  demandant  qu’il  Lui  plût  de  me  faire  finir  cette  cassette  d’argent;  car,  ainsi  qu’Elle 
le  sait,  voilà  déjà  dix  ans  que  je  la  tiens  à ce  point,  et  cela  non  sans  dommage,  préjudice 
et  danger  pour  moi  par  le  temps  qui  court,  et  de  nouveau  je  La  prie  et  supplie  de  daigner 
m’enlever  cette  inquiétude.  » 

La  cassette  du  musée  de  Naples  paraît  donc  bien  l’œuvre  de  Manno  : c’est  l’opinion 
qui  maintenant  prévaut  et  celle  que  M.  Eugène  Plon  adopte  dans  l’admirable  livre  qu’il  a 
consacré  à Benvenuto  Cellini,  l’an  passé,  et  dans  lequel  il  étudie  avec  une  érudition  qui 
n’a  d’égale  que  sa  sagacité,  non  seulement  chacune  des  œuvres  authentiques  du  célèbre 
orfèvre  florentin,  mais  encore  toutes  celles  qui  lui  ont  été  attribuées. 

Quoi  qu’il  en  soit,  la  cassette  Farnèse  du  musée  de  Naples  est  un  des  plus  beaux 
objets  d’orfèvrerie  qui  aient  jamais  été  exécutés.  Les  modèles  pourraient  en  avoir  été  dessinés 
par  Perino  del  Vaga,  ou  même  par  Michel-Ange.  La  Revue  des  Arts  décoratifs  devait, 
pour  toutes  ces  raisons,  faire  figurer  dans  son  portefeuille  une  pièce  de  cet  ordre.  D’un 
autre  côté,  nous  devons  à l’obligeance  de  M.  Plon  la  gravure  du  bas-relief  placé  sous  le 
couvercle  et  qui  montre  avec  quel  soin,  quelle  finesse,  quel  sentiment,  ont  été  exécutés 
les  moindres  détails  de  cette  œuvre  hors  ligne. 


V.  Ch. 
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Œuvres  de  sculptures  en  brome  inventées  et 
dessinées,  par  J.-Franç.  Forty,  gravées  par 
Colinet  et  Froin.  (A.  Calavas,  éditeur, 
1883,  1 vol.  in-40.' 

Jean-François  Forty  qui  vécut  à Paris  de  1775 
à 1790,  fut  à la  fois  graveur,  fondeur  et  ciseleur.  Il 
a dessiné,  avec  sa  connaissance  spéciale  du  métal, 
un  certain  nombre  de  compositions  qui  se  dis- 
tinguent généralement  par  la  grâce  et  la  justesse 
exquise  du  goût.  Ce  n’est  point  cette  fantaisie 
exubérante  de  la  Régence  et  de  Louis  XVI,  cette 
folie  singulière  qui  cherchait  dans  l’imprévu  des 
ornements,  dans  la  bizarrerie  des  contours,  dans 
la  singularité  de  la  forme  une  originalité  plus 
piquante  que  bien  raisonnée.  Mais  une  sobriété 
calme,  une  imagination  sage,  la  mesure  et  la 
science  caractérisent  les  modèles  qu’il  a laissés  et 
les  dessins  de  bronze  et  d’orfèvrerie  dont  il  forma 
lui-même  des  cahiers,  et  que  les  graveurs  Coli- 
net et  Froin  se  chargèrent  de  reproduire.  Plu- 
sieurs amateurs  de  nos  jours,  tels  que  MM.  Blo- 
che,  Séchan,  Lesoufaché,  ont  cherché  à collec- 
tionner les  épreuves  de  ces  gravures  qui  ne 
pullulent  pas  et  montent,  dans  les  ventes,  à d'as- 
sez hauts  prix,  ce  qui  empêche  les  artistes  de 
l’industrie  de  pouvoir  se  les  procurer  et  les  étu- 
dier avec  le  soin  nécessaire.  Aussi  faut-il  louer 
l’éditeur  actuel,  M.  A.  Calavas,  qui  a eu  l’idée 
de  rééditer  les  huit  cahiers  de  modèles  de  Forty 
publiés  jadis  par  Chereau,  et  comprenant  des 
girandoles,  des  flambeaux,  des  feux  de  cheminées, 
des  pendules,  des  lustres,  etc.  Il  en  a formé  un 
volume  intéressant  à consulter  et  qui  rendra  d’u- 
tiles services  à nos  bronziers  et  à nos  orfèvres. 
Mais  si  M.  Calavas  avait  le  projet  de  poursuivre 
la  publication  des  œuvres  de  Forty  en  nous  res- 
tituant ses  dessins  d’orfèvrerie  et  de  serrurerie, 
ses  jolis  modèles  de  bonbonnières  ou  ses  balcons 
et  rampes  d’escaliers,  nous  lui  conseillerions  de 
donner  plus  de  précision  à ses  reproductions. 
Avec  les  ressources  de  la  science  moderne,  il 
n’est  plus  permis  de  n’offrir  que  des  interpréta- 


tions plus  ou  moins  dénaturées,  d’un  aspect  mou, 
d’un  trait  bavocheux  d’après  les  chefs-d’œuvre 
d’autrefois.  L’art  du  xvme  siècle  est  un  constant 
sourire,  et  il  faut  peu  de  chose,  si  on  le  traduit 
mal,  pour  changer  un  sourire  en  grimace,  ce  qui 
est  alors  une  profanation. 

F.-D.  Froment-Meurice , argentier  de  la  ville  de 

Paris,  1802-185$,  par  Ph.  Burty  (Paris, 

librairie  Jouaust,  1883,  in-40). 

Les  lecteurs  de  la  Revue  des  Arts  décoratifs , 
qui  ont  eu  la  primeur  d’une  partie  de  cet  ouvrage, 
savent  quel  haut  intérêt  il  présente  et  de  quelle 
utilité  il  sera  pour  l’histoire  de  l’orfèvrerie  en 
notre  siècle.  Froment-Meurice  a joué  pour  son 
art  le  rôle  d’un  initiateur.  Mêlé  au  mouvement 
romantique,  associé  par  l’esprit,  par  les  tendances 
intellectuelles  à tous  les  nobles  esprits  qui  ont 
amené  de  1830  à 1850  notre  éclatante  renais- 
sance littéraire,  il  sut  traduire  en  or  et  en 
argent  les  fantaisies  originales  de  leurs  concep- 
tions. Il  fut  de  son  temps,  et  eut  la  rare  fortune, 
l'intelligence,  le  tact  de  s’entourer  des  collabora- 
teurs les  plus  habiles,  des  artistes  les  plus  dis- 
tingués. C’est  une  histoire  passionnante  et  in- 
structive que  cette  existence  de  l’orfèvre  Fro- 
ment-Meurice. M.  Philippe  Burty  l’a  racontée 
avec  le  talent  qu’on  lui  connaît,  mêlant  aux  pi- 
quants souvenirs  littéraires  qu’évoquaient  natu- 
rellement les  relations  de  son  héros  avec  les 
écrivains  et  les  célèbres  amateurs  pour  lesquels 
il  exécuta  [ses  ^hefs-d'œuvre,  les  détails  tech- 
niques les  plus  précieux  sur  le  travail  du  métal. 
Notre  collaborateur  a été  aidé  dans  sa  tâche  par 
le  fils  du  maître,  M.  Emile  Froment-Meurice, 
qui  dirige  aujourd’hui  la  maison  fondée  par  son 
père,  et  qui  a contribué  avec  une  piété  toute  filiale 
à la  publication  de  ce  livre,  œuvre  d’un  luxe 
délicat,  tirée  à un  très  petit  nombre  d’exemplaires, 
remplie  d’eaux-fortes  et  de  gravures,  dont  l’habile 
imprimeur  Jouaust  a fait  un  joyau  typogra- 
phique. 


Façade  de  la  section  française  à l’exposition  d’Amsterdam. 


LES  RÉCOMPENSES  DES  EXPOSANTS  FRANÇAIS 

a l’exposition  d’amsterdam 


La  liste  des  récompenses  accordées  par  les 
jurys  de  l’Exposition  d’Amsterdam  aux  expo- 
sants des  diverses  classes  est  beaucoup  trop 
longue  pour  que  nous  puissions  songer  à en 
donner  ici,  on  le  comprend,  ne  serait-ce  qu'un 
choix  des  plus  sommaires.  Les  exposants  fran- 
çais, à eux  seuls,  ont  remporté  169  médailles 
d’honneur,  350  médailles  d’or,  322  médailles 
d’argent,  239  médailles  de  bronze,  135  mentions 
honorables. 

En  outre,  un  diplôme  d’honneur  d’un  ordre 
exceptionnel,  unique  pour  toute  l’Exposition,  a 
été  donné  à l’unanimité  à l’ameublement  du  pa- 
villon de  la  commission  française. 

Si  les  présidents  des  jurys  qui  ont  eu  à statuer 
sur  les  œuvres  d’art  décoratif  avaient  suivi 
l’exemple  que  leur  a donné,  dans  notre  Revue, 
M.  Henry  Havard,  pour  la  section  de  l’ameuble- 
ment, en  rédigeant  leurs  rapports  sans  attendre 
des  calendes  futures,  nous  nous  empresserions 
d’en  extraire  la  substance,  pour  le  plus  grand 
profit  de  tous  ceux  qu’intéressent  les  progrès  de 


nos  industries  nationales.  A défaut  de  ces  rap- 
ports, nous  nous  bornerons  à mentionner  ceux 
des  exposants  de  notre  pays  qui  ont  obtenu, 
pour  les  œuvres  d’art  décoratif  des  nominations 
dans  l’ordre  delà  Légion  d'honneur. 

Au  grade  d'officier  : MM.  Christofle,  orfèvre, 
à Paris;  Danel,  imprimeur,  à Lille;  Lauth,  di- 
recteur de  la  manufacteur  nationale  de  Sèvres. 

Au  grade  de  chevalier  ; MM.  Bérard,  de  la 
maison  Bérard  et  Ferrand,  fabricant  de  soieries, 
à Lyon  ; Beurdeley,  fabricant  de  bronzes  d’art, 
à Paris  ; Binder,  carrossier,  à Paris;  Dervillé, 
négociant  marbrier,  à Paris;  Garnier,  fabricant 
d’horlogerie,  à Paris;  Hetzel  fils,  libraire-édi- 
teur, à Paris;  Houdebine,  fabricant  de  bronzes 
d’art,  à Paris  ; Magimel,  de  la  maison  Firmin- 
Didot  et  Cie,  éditeurs,  à Paris;  Million,  carros- 
sier, à Paris;  Monot,  fabricant  de  cristaux,  à 
Pantin;  Paris,  fabricant  de  cristaux,  d’émaux  et 
de  mosaïques  d’art,  au  Bourget;  Permezel,  fa- 
bricant de  soieries,  à Lyon  ; Quantin,  imprimeur, 
à Paris. 
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La  mission  de  M.  Germain  Bapst.  — Nous 
avons  annoncé  dernièrement  la  mission  impor- 
tante qui  avait  été  confiée  par  le  ministre  de  l’in- 
struction publique  à M.  Germain  Bapst,  admi- 
nistrateur du  musée  des  arts  décoratifs. 

Nous  sommes  heureux  d’annoncer  la  complète 
réussite  de  la  mission  de  M.  Germain  Bapst. 
Après  s’être  rendu  à Tiflis,  notre  ami  a succes- 
sivement exploré  au  point  de  vue  archéologique 
Tiflis,  Gori,  K~>ntaïs  en  Géorgie,  puis  l’Arménie 
depuis  le  Gotchaï  jusqu’à  Alexandropol  par  Eri- 
van,  Akalik,  l’Ararat,  Talish,  les  ruines  de  Ani 
et  Kars.  Sur  tous  ces  points  le  jeune  archéologue 
a relevé  des  inscriptions,  pris  des  notes  et  des 
renseignements  précieux  sur  les  ruines,  les  mo- 
numents, les  mœurs  et  les  légendes  du  pays. 

Partout  M.  Germain  Bapst  a recueilli  avec 
soin  tous  les  types  de  l’industrie  moderne,  armes, 
céramiques,  tissus,  métaux,  etc.,  et  l'on  peut  dès 
aujourd’hui  voir  au  palais  de  l’Industrie  la  nom- 
breuse collection  qui  est  le  fruit  de  cette  mission. 

Notre  voyageur  n’a  pas  oublié  de  rapporter 
tous  les  types  de  bonnets  des  femmes  indigènes 
avec  lesquels  il  a pu  augmenter  considérable- 
ment sa  collection  si  connue. 

Mais  le  résultat  le  plus  intéressant  du  voyage 
de  l’administrateur  du  musée  des  arts  décoratifs 
proviendra  de  son  séjour  au  Daghestan,  en  Tou- 
chelis,  en  Kewsourie  et  au  Pcharwel.  Sur  une 
grande  partie  de  ces  territoires  M.  Germain  Bapst 
était  le  premier  Européen  qui  traversait  ces  con- 
trées. Les  cimetières  ont  été  fouillés  ec  les  résul- 
tats de  ces  fouilles  ont  été  rapportés  à Paris  ; 
d’autres  objets  découverts  dans  des  tombes  ou 
dans  des  monuments  religieux  vont  successive- 
ment arriver  à Paris  et  présenteront  une  suite 
de  monuments  fort  curieux,  se  rapportant  à l’his- 
toire de  peuples  encore  complètement  inconnus. 

La  mission  de  M.  Bapst  ne  se  bornera  peut- 
être  pas  à ces  résultats  ; des  négociations  ont  été 
engagées  pour  divers  achats  et  échanges  qui,  si 
elles  réussissent,  comme  cela  est  probable,  auront 
pour  conséquence  de  montrer  aux  Parisiens  des 
monuments  archéologiques  et  des  œuvres  d’art 
décoratif  du  plus  grand  intérêt. 

L'école  de  dentelles  et  de  passemente- 
rie. — Le  25  mai  1882,  réunis  en  assemblée  gé- 
nérale, les  membres  des  chambres  syndicales  de  la 


passementerie,  des  dentelles,  tulles,  etc.,  décidè- 
rent la  fondation  d’une  école  de  dessin  profession- 
nel pour  les  enfants  et  adultes  des  industries  re- 
présentées par  ces  deux  chambres.  Un  comité  fut 
nommé  pour  l’organisation  et  la  direction  de 
l’établissement.  M.  Chirles  Lecomte,  député,  fut 
nommé  président  d’honneur;  M.  C.  Weber,  pré- 
sident de  la  chambre  de  la  passementerie,  eue  le 
titre  de  président,  et  M.  A.  Loiseau,  prési- 
dent de  la  chambre  des  dentelles,  celui  de  vice- 
président. 

Aussitôt  le  bureau  constitué,  il  s’agissait  de 
trouver  un  local.  La  Société  de  l’Union  centrale 
des  Arts  décoratifs  offrit  une  partie  de  ses  salles 
tout  agencées  de  la  place  des  Vosges.  Enfin  un 
règlement  très  complet  fut  fait  par  l’administra- 
tion de  l'école.  Un  comité  de  patronage,  choisi 
parmi  les  hommes  marquants  de  tous  les  partis, 
tels  que  MM.  Antonin  Proust,  Bouilhec,  L.  de 
Lajolais,  Hiélard,  Mesureur,  E.  Lefébure,  etc., 
fut  immédiatement  formé.  Enfin  M.  Lefébure 
fu  désigné  comme  professeur  de  l’école. 

Les  adhésions  sont  reçues  sous  les  deux  formes 
suivantes  : comme  membres  honoraires  et 
comme  membres  fondateurs.  Les  premiers  don- 
nent une  cotisation  de  20  francs  par  an;  les  se- 
conds une  cotisation  d’au  moins  200  francs,  une 
fois  donnée. 

Depuis  le  commencement  de  l’année,  l'établis- 
sement fonctionne  avec  le  plus  grand  succès,  et 
l’on  ne  peut  que  donner  les  plus  vifs  éloges  à 
l’activité  et  à l’intelligence  des  organisateurs.  Le 
but  est  de  former  des  élèves  et  de  leur  procurer 
l’habileté  professionnelle  en  leur  inculquant  les 
saines  doctrines  du  goût  par  un  enseignement 
rationnel  et  méthodique  du  dessin.  On  leur  fait 
dessiner  d’après  nature  les  différents  modèles  de 
passementerie,  dentelles  et  broderies. 

Le  président  de  l’œuvre,  qui  a bien  voulu  nous 
fournir  les  renseignements  résumés  ici,  nous 
écrit  à ce  propos  : < Les  jeunes  gens  qui  suivent 
nos  cours  sont,  dans  notre  pensée,  de  futurs 
commis,  contremaîtres,  chefs  d'atelier  et  chefs 
de  maison,  appelés  à diriger  nos  producteurs, 
ouvriers  et  ouvrières,  de  manière  à créer  des 
modèles  nouveaux,  empreints  d’une  forme  artis- 
tique ec  d’un  coloris  harmonieux.  « 

Il  y a quelques  semaines,  la  première  distribu- 
tion des  prix  aux  élèves  de  cecte  nouvelle  école  a 
été  faite  sous  la  présidence  de  M.  Anconin  Prousc. 


L’Imprimeur-Éditeur  Gérant:  A.  Qoantin. 
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MODELES  EN  TERRE  CUITE  DES  PRINCIPALES  FIGURES  EXECUTEES  POUR  LA  CHAIRE  DE  SAINT  BAVON  A GAND 


NOUVELLE  PORCELAINE 


Le  Journal  officiel  a donné  dans  son 
numéro  du  Ier  juillet  dernier  un  extrait 
du  procès-verbal  de  la  séance  tenue, 
le  22  juin,  par  la  commission  de  per- 
fectionnement près  la  Manufacture  na- 
tionale de  Sèvres.  Ce  procès-verbal, 
dans  sa  concision  administrative, 
suffit  à fixer  les  droits  de  cette  Manufacture  d'Etat 
et  de  son  savant  administrateur,  M.  Lauth 
découverte  des  plus  considérables  dans  l’histoire  de 
la  céramique  occidentale. 

Nous  n’aurions  qu’à  le  reproduire  in  extenso 
si,  ayant/été  admis  à nous  former  une  opinion  per- 
sonnelle, nous  n’étions  en  mesure  d’affirmer  que  la 
n’a  apporté  aucune  complaisance  pa- 
triotique dans  ses  conclusions,  et  que  les  produits  nou- 
veaux — ils  seront  prochainement  soumis  au  public  — 
donneront  une  vive  impression  de  surprise  et  d’admiration. 

Les  travaux  sur  l’histoire  de  la  céramique  se  sont  tel- 
lement multipliés  depuis  une  quinzaine  d’années,  que  nous 
pouvons  supposer  à notre  lecteur  une  connaissance  au 
moins  générale  des  matières  qui  constituent  cet  art  et  en 
différencient  les  produits  : la  faïence  nue  ou  émaillée,  la 


a une 


commission 


E r*OMEMT. 


La  Céramique  : encadrement  de  page  composé  pour  la  Revue  des  Arts  décoratifs , par  M.  Eug.  Froment,  peintre  de  la  Manufacture  de  Sèvres. 
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porcelaine  unie  ou  décorée,  les  pâtes  dures  et  les  pâtes  tendres.  La  pâte  dure  est  du  kaolin 
pur  qui  doit  son  émail  adamantin  au  feldspath;  la  pâte  tendre  est  un  composé  de  silex  et 
d’argiles  plastiques  qui,  ne  subissant  pas  sans  se  déformer  une  cuisson  aussi  considé- 
rable, est  rayable  à la  pointe  d’acier. 

Chacun  de  ces  produits  a,  en  principe,  une  palette  spéciale.  Les  oxydes  colorants  que 
retient  au  four  la  pâte  tendre  se  volatilisent  ou  coulent  sur  la  surface  de  la  pâle  dure,  qui 
exige  une  température  de  i,5ooà  i, 800  degrés.  La  palette  de  celle-ci  était  donc  très  limitée. 
Cependant  les  Orientaux,  les  Chinois  surtout,  qui  ont  enseigné  l’art  de  la  céramique 
artistique  à tout  l’extrême  Orient  et  aussi  à la  Perse,  obtenaient  des  tons  dont  l’éclat,  la 
richesse,  la  profondeur,  l’unité  ou  les  harmonieux  mélanges  dépassent  infiniment  la 
douceur,  toujours  un  peu  retenue,  de  nos  pâtes  tendres  du  xvm®  siècle  dont  le  secret 
d’ailleurs  est  perdu  et  qui  n’ont  rien  de  la  sécheresse  de  notre  porcelaine  courante. 

Le  problème  consistait  à trouver  des  mélanges  qui  rendissent  la  pâte  plus  apte  à 
accepter  sans  les  trahir  les  décors  qu’on  lui  imposait,  et  à trouver  pour  ces  décors  des 
émaux  qui  s’incorporassent  sans  se  modifier  essentiellement  sous  les  courants  oxygénés 
du  foyer. 

M.  Lauth,  avec  l’aide  de  son  chef  de  laboratoire,  M.  Voght,  a résolu  ce  problème 
dans  ses  parties  principales  et  dans  ses  détails.  Ce  que  nous  avons  vu,  ce  ne  sont  pas  des 
essais  sur  de  petits  pavés,  des  « échantillons  » qui  peuvent  être  curieux  sur  de  petites 
surfaces,  mais  qui  ratent  dès  qu’ils  entrent  dans  la  série  des  grandes  applications.  Ce  sont 
des  résultats  certains,  appliqués  à des  surfaces  déterminées,  qui  naissent  de  formules 
scientifiques  et  de  tours  de  main  renouvelables,  qui  probablement  sont  susceptibles  de 
perfectionnements  futurs,  mais  qui,  dès  aujourd’hui,  permettent  à un  fabricant  d’obtenir 
d’une  façon  suivie  ce.  que  les  Orientaux,  avec  leur  génie,  leur  pratique  séculaire,  leur 
patience  et  insouciance  du  prix  de  revient,  n’obtiennent  qu’accidentcllement;  car.  ainsi 
qu’on  a pu  le  remarquer  récemment  à propos  des  pièces  exceptionnelles  que  renfermait 
la  collection  du  Sartel,  les  pièces  orientales  réellement  belles  ne  sont  jamais  sorties 
qu’en  très  petit  nombre  des  fours  et  demeurent  dans  l’estime  des  amateurs  instruits  des 
curiosités  que  le  temps  seul  n’a  pas  rendues  rares  et  précieuses. 

Les  pièces  grandes  ou  petites  que  la  Manufacture  a déjà  obtenues  nous  ont  dès  l’abord 
frappé,  par  leur  aspect  tout  à fait  « moderne  » ; je  veux  dire  que,  quoique  prenant  pour 
base  l’imitation  des  couleurs  qui  sont  la  gloire  de  la  palette  orientale,  elles  ne  suscitent 
aucune  impression  de  copie  littérale.  Elles  ont  une  allure,  moins  distinguée  sans  doute, 
mais  plus  vive  que  les  Sèvres  du  dernier  siècle,  une  allure  plus  distinguée  et  plus  riche 
que  les  Limoges  modernes  sortant  des  fabriques  qui  se  respectent  le  plus.  Elles  ont  autant 
de  force,  relativement,  que  les  faïences  les  plus  décoratives,  sans  éveiller  ce  soupçon  de 
bois  peint  ou  de  tôle  vernie  qui  rend  la  barbotine  suspecte  aux  yeux  délicats.  Nous  avons 
remarqué  sur  un  vase  un  bouquet  de  capucines  jaune  citron  et  jaune  orangé  aussi  vives 
que  la  nature.  Tels  rouges  sont  aussi  limpides  que  le  rubis,  aussi  sanguins  que  le  foie  de 
mulet  des  Chinois.  Les  bleus  de  turquoise  sont  parfaits.  Les  « soufflés  » où  le  gris  vient  se 
mêler  au  bleu  d’azur  s’obtiennent  régulièrement,  ainsi  que  le  noir  écaille  ou  opaque. 

Nous  pourrions  pousser  plus  loin  ces  annotations  de  tons.  Elles  ne  répondraient  pas 
à la  surprise  causée.  Quelque  habitué  que  l’on  soit  aux  merveilles  passées  des  arts  du  feu, 
on  passe  plusieurs  heures  sans  fatigue  à découvrir  les  mérites  de  ces  émaux  appliqués  à 
des  formes  très  diverses,  et  à en  comparer  minutieusement  les  mérites.  Cette  « nouvelle 
porcelaine  » est  en  elle-même  d’un  grain  très  gras;  elle  est  transparente,  et  elle  continue 
cette  tradition  du  blanc  crémeux  et  non  pas  seulement  laiteux  qui  fait  rechercher  le  blanc 
de  Sèvres. 
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La  commission  a décidé  que  « les  produits  de  la  Manufacture  fabriqués  depuis  1879 
— c’est  à ce  moment  que  M.  Lauth  obtint  ses  premiers  résultats  — seront  envoyés  à la 
prochaine  exposition  publique  qui  aura  lieu  à Paris  ».  Il  est  bon  d’insister  sur  cette  pensée 
libérale.  Convenait-il  de  faire  attendre  aussi  longtemps  et  le  public  et  les  fabricants? 
Evidemment  non.  Aussi  devons-nous  nous  réjouir  de  ce  que  l 'Union  centrale  des  Arts 
décoratisfs  ait  obtenu  de  pouvoir,  à son  exposition  de  céramique  qui  sera  ouverte  l'an 
prochain  au  palais  des  Champs-Elysées,  réserver  des  salons  spéciaux  à notre  Manufacture 
nationale. 

Mais  la  commission  ajoute  : « A cette  époque,  les  procédés  nouveaux  seront  livrés  à 
la  publicité  au  moyen  d’un  mémoire  inséré  dans  les  documents  officiels  du  gouvernement 
et  dans  les  publications  spéciales.  » Notre  sentiment  est  que  sur  ce  point  la  commission  s'est 
complètement  trompée , et  nous  espérons  que  le  ministre  ne  l’approuvera  pas.  Cette 
découverte  est  d’un  ordre  tout  à part.  Il  est  facile  et  il  est  légitime  d’en  faire  bénéficier 
avant  tout  notre  pays. 

Les  expositions  internationales  sont  un  terrain  sur  lequel  tous  les  peuples  se 
rencontrent,  s’étudient,  se  pillent  réciproquement  parce  que  les  comparaisons  sont  réci- 
proques. Mais  ici  le  cas  est  particulier.  Nos  manufactures  d’Etat  sont  des  laboratoires  à la 
disposition  desquels  la  France  met  une  part  de  son  budget.  Si  elles  découvrent  ce  que  l’on 
appelait  couramment  autrefois  « des  secrets  »,  il  est  juste  que  la  France  en  profite  la 
première. 

L’ancien  régime  poussait  trop  loin  ce  sentiment  du  patriotisme,  puisqu’il  don- 
nait à ces  établissements  des  privilèges  qui  interdisaient  à ses  propres  nationaux  la  pra- 
tique des  découvertes;  mais,  en  principe,  il  avait  pour  but  de  ne  point  livrer  à la  Saxe, 
à l’Autriche,  à l’Angleterre,  les  « secrets  » de  notre  fabrication  supérieure.  Cette  objection, 
qu’ont  faite  des  membres  de  la  commission,  que,  si  l’on  communique  d’abord  à des  fabri- 
cants français  les  procédés  de  la  « nouvelle  porcelaine  »,  des  ouvriers  infidèles  l’auront 
trop  vite  portée  à l’étranger,  n’est  point  sérieuse. 

Ces  messieurs  savent  que  ces  procédés  sont  complexes,  qu’ils  entraînent  une  série 
compliquée  de  manipulations,  la  préparation  du  kaolin,  le  doSement  des  éléments  qu’on  y 
introduit,  la  forme  spéciale  des  fours,  les  heures  de  cuisson,  la  composition  des^maux, 
les  tours  de  main.  Tout  cela  , M.  Lauth  et  son  chef  des  travaux  chimiques*  pourront 
l’apprendre  à un  fabricant  français  qui  viendra  passer  quelques  jours  à Sèvres;  celui-ci 
pourra  le  répéter  dans  sa  fabrique;  mais  on  ne  peut  songer  à faire  ainsi  l'éducation  d’un 
fabricant  allemand.  Et  quant  à ce  détail,  on  ne  pourra  le  coucher  dans  un  rapport,  si 
détaillé,  si  clair,  si  parlant  qu’il  soit.  Cette  divulgation  sera  donc  taxée  tout  au  moins 
d’obscurités  pratiques.  Nous  n’aurons  pas  même  le  bénéfice  de  cette  déplorable  bravade 
de  cosmopolitisme.  En  commençant  par  les  nôtres,  au  moins,  pendant  un  temps,  les  com- 
mandes viendront-elles  à nos  fabricants  français,  et  les  nouveaux  produits  porteront-ils 
dans  le  monde  entier  la  glorieuse  étiquette  de  la  France. 

Nos  arts  industriels  sont  soumis  à de  trop  rudes  concurrences  pour  que  notre  admi- 
nistration hésite  à faire  passer  avant  de  vagues  raisons  d'internationalisme  le  bénéfice 
d’une  année  ou  deux  de  privilège,  puisque,  après  tout,  nos  arsenaux  gardent  aussi  stricte- 
ment que  possible  le  secret  de  leur  invention  ou  de  leur  perfectionnement  dans  les  armes 
de  tir  ou  dans  la  marine. 

Espérons  que  notre  réclamation  parviendra  en  haut  lieu  et  que  le  ministre  s’opposera  à 
la  proposition  de  la  commission,  où  la  Manufacture  n’a  peut-être  pas  que  des  amis  sincères. 

Ajoutons  quelques  détails  sur  notre  récente  visite  à ce  grand  établissement,  qui  vient 
de  remporter  un  honorable  succès  au  Salon  national. 
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Un  ouvrier  de  la  Manufacture  a découvert  un  procédé  ingénieux  et  très  simplepour 
que  les  « coutures  » qui  font  saillie  après  le  moulage  sur  les  pièces  en  biscuit  ne  paraissent 
plus.  On  sait  que  les  membres  d’une  statuette,  par  exemple,  sont  moulés  isolément,  puis 
soudés  soit  à l'épaule,  soit  aux  cuisses.  Il  naissait  à la  jonction  un  petit  bourrelet  qu'il 
fallait  râper,  aux  dépens  du  modelé  et  souvent  même  de  l'unité  d’aspect.  Actuellement, 
tout  vient  régulièrement. 

Quelques  moules  anciens  ont  été  retrouvés  et  donnent  d'excellentes  épreuves. 
Conçoit-on  que  ces  charmants  modèles  n’étaient  pas  signés  et  que  leur  entrée  dans  les 
ateliers  n’était  pas  constatée?  On  a,  notamment,  retrouvé  une  petite  fille  toute  nue,  grasse 
et  ronde,  et  ingénue  à plaisir,  qui  joue  sur  des  coussins  et  tend  ses  bras  potelés.  C'est 
un  morceau  de  sculpture  délicieux  auquel  la  blancheur  mate  du  biscuit  ajoute  son 
élégance. 

On  a à peu  près  renoncé  à ces  fonds  teintés  qui  calomniaient  toutes  les  qualités  des 
pâtes  de  Sèvres.  On  a proscrit  à peu  près  complètement  ces  imitations  de  peinture  qu’il 
faut  laisser  à l’aquarelle,  à l'huile,  au  pastel,  et  ces  tableaux  que  la  perspective  déformait. 
Il  faut  y renoncer  radicalement,  reprendre  hardiment  les  grandes  lois  du  décor  français 
et  du  décor  oriental.  C’est  par  là  que  la  Manufacture  va  reprendre  sa  place  dans  l’histoire 
de  nos  arts  décoratifs. 

Il  est  nécessaire  aussi  que  la  Manufacture  apporte  des  soins  jaloux  à ses  montures. 
Qu’elle  produise  peu,  mais  qu'elle  ne  livre  que  des  montures  absolument  supérieures!  Là 
encore  elle  doit  donner  l’exemple  à nos  fondeurs,  à nos  ciseleurs,  à nos  doreurs.  Elle  doit 
n'employer  que  des  dessinateurs  d’un  goût  original  et  sûr.  Ces  montures  en  bronze  doré 
sont  de  moitié  dans  l’admiration  et  l’engouement  qu’excitent  aujourd'hui  les  vases,  les 
jardinières,  les  coupes  qui  portent  la  marque  ancienne.  Ce  que  la  royauté,  ce  que  l’aristo- 
cratie, ce  que  les  financiers  entretenaient  par  leurs  commandes,  la  République  est  en 
droit  de  le  faire  renaître  à l’aide  de  ses  Manufactures  nationales. 


Ph.  Burty. 


Vase  de  Sèvres. 


Style  byzantin  : décoration  en  mosaïque  à l’église  Saint-Vital,  à Ravenne  (vie  siècle). 
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LES  PLAFONDS  AU  MOYEN  AGE 


'emploi  des  coupoles  dans  l’architecture  byzantine  amena 
naturellement  des  changements  dans  la  de'coration,  et  les 
grands  saints  aux  allures  graves,  se  détachant  isolément  sur 
leurs  fonds  d’or,  remplacèrent  les  arabesques,  qui  prirent  au 
contraire  un  très  grand  développement  dans  les  édifices  mu- 
sulmans. La  coupole  de  Saint-Vital  à Ravenne  et  celle  de 
Saint-Marc  à Venise  nous  fournissent  des  modèles  très  com- 
plets sur  la  décoration  des  édifices  religieux  dans  la  période 
byzantine. 

En  Occident  ou  le  système  ogival  prévalut  à partir  du 
xme  siècle  dans  l'architecture  religieuse,  le  mode  de  décoration  en  usage  dans  les  églises 
byzantines  n'était  plus  possible. 

Les  coupoles  étaient  remplacées  par  les  grandes  voûtes  oblongues,  couvrant  à 
la  fois  le  vaisseau  et  le  chœur,  et  les  minces  colonnettes  formant  les  piliers  s’élevaient 


i.  Voy.  la  Revue  des  Arts  décoratif  s,  tannée,  p.  48. 
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souvent  jusqu’au  plafond  où  elles  s’entre-croisaient  en  ogives.  Un  ciel  étoilé  ou  de  légères 
arabesques  couvrant  les  grandes  surfaces  formèrent  le  système  habituel  des  décorations 
peintes.  Mais  la  sculpture  ornementale  y joua  aussi  un  grand  rôle,  et  dans  le  style  ogival 


flamboyant  qui  prévalut  au  xve  siècle,  la  retombée  des  voûtes  d’arête  et  le  point  de  jonction 
des  colonnettes  furent  souvent  enrichis  de  feuillages,  de  plantes  et  d’entre-croisements  de 
rosaces  et  d'ogives,  qui  donnent  à la  pierre  l’aspect  d’une  dentelle  travaillée  à jour. 

Quoique  le  système  des  plafonds  à ornements  en  découpures  saillantes  ait  eu  son 
origine  en  France,  c’est  en  Angleterre  qu'il  a pris  son  plus  grand  développement,  parce 
que  l’usage  s’en  est  maintenu  beaucoup  plus  tard.  Le  cloître  de  l’ancienne  abbaye  de 
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LA  VOÛTE  DE  LA  CHAPELLE  DU  CHÂTEAU  D'ÉCOUEN  (XVIe  SIECLE) 
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Salisbury  peut  être  cité  comme  le  type  le  plus  complet  de  ce  genre  de  décoration.  Au 
centre  de  la  salle  du  chapitre,  s’élève  une  longue  et  mince  colonne,  imitant  un  tronc  de 
palmier,  dont  la  tète  se  recourbe  comme  un  immense  parasol.  Huit  autres  palmiers  qui 
s’élancent  de  chacun  des  angles  de  la  salle  octogone  envoient  des  rameaux  qui  se  relient 


Décoration  d’un  plafond  à compartiments  géométriques  (Italie,  xvi«  siècle). 
(D’après  un  dessin  conservé  au  Musée  des  Offices,  à Florence.) 


à ceux  qui  partent  du  centre,  de  manière  à couvrir  tout  le  plafond  de  leurs  nervures.  Les 
arêtes  se  croisent  avec  d’élégantes  courbures  qui  donnent  à l’ensemble  une  allure  fan- 
tastique très  agréable  à l'œil.  On  trouve  des  variantes  du  même  style  décoratif  dans  la  jolie 
chapelle  du  palais  de  Windsor,  dans  les  fameuses  salles  capitulaires  de  Lincoln,  de  Wells, 
d'York  et  d’un  assez  grand  nombre  d’édifices  de  la  même  époque. 

L’architecture  à laquelle  les  Anglais  ont  donné  le  nom  de  style  Tudor  appartient 
complètement  à la  Renaissance.  Le  style  ornemental  des  plafonds  se  modifie  sensible- 
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ment  comme  forme,  mais  procède  des  mêmes  principes  pour  la  disposition  et  la  saillie  des 
nervures.  La  chapelle  de  Henri  VII,  à Westminster,  et  la  grande  chapelle  du  collège  de 
Cambridge  montrent  un  luxe  inouï  dans  la  décoration  des  voûtes.  Les  arêtes  saillantes 


Plafond  à compartiments  géométriques  portant,  au  centre,  les  armes  d'un  cardinal. 
(D'après  un  dessin  conservé  au  Musée  des  Offices,  h Florence  (xyi*  siècle). 


s'élancent  et  se  croisent  sur  le  plafond  comme  les  fusées  d’un  bouquet  d’artifice.  La  pro- 
lusion  des  ornements  sur  les  voûtes  se  remarque  d’autant  plus  dans  l’architecture 
anglaise,  que  les  murs  sont  généralement  assez  pauvres,  et  que  les  fenêtres,  presque 
toujours  dépourvues  de  vitraux,  impriment  souvent  à l’édifice  une  allure  triste  et  froide. 
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Dans  les  constructions  civiles,  châteaux  ou  simples  maisons,  la  décoration  des 
plafonds  n'a  jamais  été  autre  chose  que  l’apparence  réelle  du  plancher  plus  ou  moins 
agrémenté  d’ornements.  Les  poutres  et  les  solives  figuraient  des  saillies  ou  des  enfonce- 
ments, que  l’on  décorait  de  reliefs  et  de  peintures;  mais  la  combinaison  vraie  de  la  con- 
struction n’était  jamais  faussée  ou  dénaturée  par  un  système  décoratif,  destiné  à la 
contredire  ou  à la  masquer.  Dans  les  pièces  de  petites  dimensions  ou  dans  les  galeries 
étroites,  on  se  contentait  d’un  simple  solivage;  mais  si  les  salles  étaient  d’une  grande 


Composition  d'un  plafond  par  du  Cerceau. 

(Le  dessin  original  est  au  Musée  des  Offices,  à Florence.) 


étendue,  on  posait  d’abord  de  grosses  poutres  sur  lesquelles  on  établissait  ensuite  le 
■solivage.  Les  saillies  produites  par  ces  poutres  étaient  même  considérées  comme  un 
puissant  moyen  décoratif. 

La  Renaissance  a persisté  dans  les  mêmes  errements,  quoique  cette  époque  ait  apporté 
de  grands  changements  dans  la  décoration.  L’ornementation  s’est  modifiée  du  tout  au 
tout,  les  ogives  et  les  trèfles  ont  disparu,  et  dans  la  flore,  les  orties  à feuilles  aiguës,  les 
chardons  et  les  artichauts  ont  été  remplacés  par  le  chêne  et  le  laurier.  Le  profil  des 
moulures  s’est  totalement  transformé;  mais  le  principe  architectonique  des  plafonds  est 
resté  le  même,  en  ce  sens  que  la  décoration  accuse  la  forme  apparente  des  solives  en  l’enri- 
chissant d'ornements,  mais  qu’elle  ne  songe  pas  encore  à remplacer  les  agencements 
géométriques  par  des  sujets  empruntés  à l'histoire  ou  à l’allégorie.  Des  artistes  d’une  très 
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grande  valeur,  bien  que  leur  nom  soit  souvent  resté  inconnu,  ont  décoré  les  palais  d’Italie 

et  de  France , de  plafonds  à 
compartiments  géométriques 
d’une  remarquable  élégance. 
Dans  les  plafonds  italiens,  le 
compartiment  central  est  quel- 
quefois plus  grand  que  les 
autres  et  semble  les  comman- 
der. Quand  les  compartiments 
sont  d'égale  grandeur,  celui  du 
centre  se  décore  d’un  emblème, 
ou  bien  il  affecte  une  forme  un 
peu  différente.  Il  y en  a aussi 
où  les  divisions  du  plafond 
présentent  des  formes  arrondies 
alternant  avec  les  formes  angu- 
leuses. 

Si  nous  parlons  à propos 
du  moyen  âge  de  plafonds  qui, 
par  leur  date,  se  rattachent  à 
la  Renaissance,  c’est  pour  mon- 
trer quelle  est  la  puissance 
d’une  tradition  fortement  enra- 
cinée, même  lorsqu’elle  est  bat- 
tue en  brèche  par  des  idées 
nouvelles  qui  ont  pour  défen- 
seurs les  plus  grands  maîtres 
de  leur  temps.  En  effet,  dès  le 
commencement  du  xvi*  siècle, 
et  même  antérieurement,  la 
plupart  des  architectes  nova- 
teurs commencèrent  à adopter 
un  système  entièrement  diffé- 
rent,  et  au  lieu  de  profiter  des 
saillies  de  la  construction,  ils 
s'efforcèrent  de  les  masquer  de 
manière  à produire  sur  les  pla- 
fonds de  grandes  surfaces  sus- 
ceptibles de  recevoir  des  pein- • 
tures  à sujets,  qu'accompagnent 
souvent  des  figures  ou  des  orne- 
ments en  relief.  L’art  moderne 
de  la  décoration  des  plafonds 
représentant  des  scènes  histo- 
riques ou  allégoriques  ne  re- 
monte pas  plus  haut  que  cette 
époque  et  pendant  tout  le 
xvi*  siècle  un  grand  nombre  d'architectes  ont  persisté  dans  les  anciens  errements. 

En  France,  le  système  de  décoration  architectonique  a persisté  plus  longtemps  qu'en 
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Plafond  en  pierre  sculptée  (1 5 18). 
Chapelle  de  la  maison  des  Lallemand,  à Bourges. 
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Italie,  parce  que  les  peintures  murales  y étaient  beaucoup  moins  nombreuses  et  les  grands 
tableaux  beaucoup  plus  rares.  Aussi  ce  n’est  guère  qu’à  partir  de  Louis  XIII  qu’on  voit 
apparaitre  les  plafonds  à sujets.  Pendant  la  Renaissance  française  le  style  architectonique 
a dominé  à peu  près  sans  contestations  et  on  en  voit  de  fort  beaux  modèles  dans  plusieurs 
de  nos  palais,  notamment  au  château  de  Fontainebleau.  Ainsi  dans  la  galerie  dite  de 
François  Ier,  le  plafond,  divisé  en  autant  de  grands  compartiments  qu’il  y a de  travées,  se 
compose  de  caissons  en  noyer  avec  des  moulures  dorées.  La  galerie  de  Henri  II,  ou  salle 
des  Fêtes,  est  encore  plus  belle.  Cette  vaste  salle  éclairée  par  dix  fenêtres  est  pourvue  d’un 
plafond  à caissons  octogones  richement  profilés  à fonds  d’or  et  d’argent.  On  a exécuté  dans 
un  style  analogue  des  plafonds  en  pierre  sculptée;  celui  qui  décore  la  chapelle  de  la 
maison  des  Lallemand,  à Bourges,  en  montre  un  joli  spécimen. 

Les  architectes  français  de  la  Renaissance,  Pierre  Lescot,  Philibert  Delorme, 
Androuet  du  Cerceau,  avaient  tous  un  parfait  dédain  pour  le  style  ogival  et  se  préoccu- 
paient uniquement  de  se  rattacher  aux  traditions  grecques  et  romaines.  Mais  si  le  moyen 
âge  avait  renouvelé  le  décor  en  adoptant  un  système  ornemental  tout  différent,  il  avait  gardé 
le  même  principe  de  subordination  de  la  peinture  et  de  la  sculpture,  en  sorte  que  les 
artistes  de  la  Renaissance,  en  revenant  au  système  des  caissons  et  des  compartiments  adopté 
dans  l’antiquité,  ont  modifié  leur  style,  sans  rompre  avec  une  tradition  qui  n’avait  jamais 
été  interrompue. 

Les  plafonds,  considérés  au  point  de  vue  décoratif,  peuvent  donc  se  diviser  en  deux 
grandes  séries  : ceux  qui  se  rattachent  directement  à l’architecture  et  accusent  la  construc- 
tion par  leur  mode  ornemental,  et  ceux  qui  constituent  par  eux-mêmes  une  décoration, 
dont  le  sujet  historique  ou  allégorique  possède  une  existence  propre,  indépendante  du 
monument  qu’ils  décorent.  La  première  série  qui  embrasse  toute  l’antiquité  et  s’étend 
historiquement  jusque  vers  la  fin  du  xvic  siècle  est  assurément  la  plus  logique,  et  les  lois 
qui  président  à l’ornementation  des  plafonds  sont,  durant  toute  cette  période,  absolument 
dépendantes  de  la  structure  même  de  l’édifice  dont  la  peinture  et  la  sculpture  ne  sont  en 
quelque  sorte  que  les  annexes.  Si  la  logique  devait  être  la  base  exclusive  et  absolue  de 
l'inspiration  dans  les  arts,  il  faudrait  s’en  tenir  rigoureusement  à cette  forme  primitive  de 
la  décoration  des  plafonds.  Mais  l’art  moderne,  beaucoup  plus  fantaisiste,  plus  capricieux 
et  plus  indépendant  que  l’art  antique,  a créé  pour  la  décoration  des  plafonds  un  système 
irrationel  si  l’on  veut,  mais  parfois  grandiose  et  souvent  charmant,  qu’il  est  impossible  de 
condamner  parce  qu’il  a produit  les  plus  grands  chefs-d’œuvre  de  l'art  décoratif. 

René  Ménard. 

(A  suivre.) 
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L’ORFÈVRERIE  D’ETAIN 

LŒUYRE  DE  FR.  BRIOT 


'orfèvrerie  d’étain  a son  histoire  comme 
l’orfèvrerie  d'or  et  d’argent  — nous  l’avons 
tracée  ailleurs,  — histoire  fort  curieuse  qui  nous 
mène  à travers  les  âges  pour  nous  conduire  finale- 
ment aux  admirables  chefs-d’œuvre  de  François 
Briot.  Avant  d’aborder  le  xvi'  siècle  qui  vit  éclore 
ce  grand  maître,  voyons  donc  rapidement  ce  qu’a 
été  le  travail  de  l’étain. 

Il  est  certain  que  notre  métal  a été  travaillé 
de  toute  antiquité;  nous  le  retrouvons  chez  les 
Hébreux,  dans  l’Inde,  en  Chaldée,  en  Grèce  et  à 
Rome,  surtout  sous  les  empereurs  où  on  l’em- 
ploie à beaucoup  d'usages.  Les  barbares  envahis- 
sent l’Occident  et  apportent  avec  eux  de  très 
habiles  procédés  d’étamage  et  d’incrustation.  L’ère 
de  l'Eglise  surgit  et,  durant  tout  le  moyen  âge, 
l’étain  est  employé  pour  la  confection  des  divers 
instruments  du  culte,  quelquefois  pour  les  ca- 
lices, mais  plus  souvent  pour  les  boîtes  à saint 
chrême,  custodes,  etc.,  et  surtout  pour  les  bu- 
rettes. Mais  il  a été  aussi  dans  les  couvents  à 
partir  du  xvi'  siècle  : les  conciles  prohibitifs  font 
insensiblement  disparaître  son  usage  dans  le  do- 
maine religieux. 
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L'ORFEVRERIE  D’ETAIN. 


Dans  l’ordre  séculier,  au  commencement  de  la  Renaissance,  l’étain  avait  en  tant 
qu’orfèvrerie  trois  rôles  principaux  : au  cabaret  et  chez  les  paysans,  il  servait  pour  les 
objets  les  plus  usuels;  la  bourgeoisie  en  faisait  son  orfèvrerie  de  luxe  et  enfin  les  grands 
seigneurs  le  plaçaient  dans  leurs  cuisines. 

Avec  le  xvc  siècle  apparaît  le  rôle  de  l’étain  comme  orfèvrerie  de  luxe  et  à la  fin 
du  xv*  siècle,  on  voit  prendre  à cette  orfèvrerie  un  tour  artistique  plus  particulier  et  servir 
à l’exécution  des  plus  beaux  chefs-d’œuvre1. 

Au  xvie  siècle,  toute  l’histoire  de  l’étain  se  confond  avec  l’histoire  même  de  l'art,  et 
c’est  sous  ce  nouvel  aspect  que  notre  métal  se  montre  dans  l’œuvre  de  Briot  que  nous 
allons  étudier  ici. 

Quant  à l’orfèvrerie  d’étain  usuelle,  elle  continue  à exister  comme  par  le  passé.  On  la 
retrouve  dans  tous  les  inventaires.  Mais  elle  n’a  plus  qu’un  rôle  très  infime,  pour  deux  rai- 
sons : la  première,  c’est  que  son  côté  artistique  n’existe  pour  ainsi  dire  plus,  et  qu’il  passe  tout 
entier  dans  les  grandes  pièces  que  nous  aurons  à décrire  tout  à l’heure;  en  second  lieu,  en 
raison  de  la  quantité  considérable  de  documents  et  d’objets  conservés  que  l’on  retrouve, 
son  étude  ne  présente  plus  le  même  attrait  aux  chercheurs,  parce  qu'il  y a moins  d’inconnu 
et,  partant,  moins  de  difficulté. 

Ainsi  donc  toute  notre  étude  se  bornera  aux  pièces  d’art  d’étain  du  xvi®  siècle. 
Nous  nous  efforcerons  de  mettre  en  lumière  le  nom  de  Briot  par  tous  les  moyens 
possibles  et  de  démontrer,  autant  que  nous  le  pourrons,  qu’il  était  purement  Français  et 
que  la  paternité  delà  plus  belle  pièce  décorative  de  l’orfèvrerie  française  ne  peut  réellement 
pas  lui  être  disputée. 

0 

Avant  de  nous  occuper  du  plat  de  la  Tempérance,  passons  en  revue  les  quelques  pièces 
d’art  qui  ont  précédé  le  chef-d’œuvre  du  maître. 

Les  plats  les  plus  anciens,  ou  paraissant  du  moins  l'être  par  leur  style  ou  leur  fabri- 
cation il  serait  en  effet  possible  qu’ils  fussent  le  pastiche  d’un  style  déjà  abandonné  au 
moment  de  leur  confection),  présentent  un  caractère  intéressant.  Ils  reproduisent  toujours 
des  gravures  sur  bois,  et  si  ce  n’était  matériellement  impossible,  nous  les  aurions  crus 
coulés  dans  des  moules  de  bois.  Mais  il  est  probable  que  le  creux  de  fonte  de  ces  plats  a 
été  lui-même  surmoulé  sur  un  bas-relief  en  bois.  Le  fond  de  la  gravure  est  formé  par  une 
imitation  très  fine  des  veines  du  bois  et  tous  les  traits  qui  sont  traités  absolument  dans  le 
genre  des  estampes  du  xvc  siècle,  comme  les  illustrations  de  nos  livres  d’heures  parisiens, 
reproduisent  souvent  des  sujets  religieux.  Cependant  nous  avons  trouvé  un  plat  de  ce  genre 
à Munich  (fabriqué  en  Allemagne),  qui  représentait  le  Triomphe  de  Scipion. 

Ces  plats  ont  été  coulés  évidemment  en  plusieurs  morceaux.  Chacune  des  parties  a 
été  ressoudée  et  passée  au  tour. 

Au  premier  abord  on  pourrait  croire  que  la  gravure  de  ces  plats  a été  faite  à l’eau- 
forte;  mais  nous  croyons  qu’il  n’y  a pas  lieu  d’insister  sur  ce  procédé,  en  raison  de  la 
différence  considérable  de  profondeur  de  la  gravure  sur  différents  points. 

Après  ces  sortes  de  plats,  nous  arrivons  à la  série  dont  le  type  se  retrouve  tout  entier 
dans  celui  de  Briot.  Le  plus  ancien  de  ces  plats  paraît  être  celui  de  Diane  surprise  au  bain 
par  Actéon,  dont  une  épreuve  très  belle  est  conservée  dans  la  collection  Leclanché.  Un 
autre  plat  du  même  genre  représentant  au  centre  une  des  scènes  de  la  Vie  d’ Hercule,  se 
retrouve  encore.  Tous  deux  sont,  à peu  de  chose  près,  de  la  même  époque.  Le  marli  et  le 
pourtour  de  l'ombilic  sont  ornés  de  mascarons  et  d’arabesques  dans  le  style  italien. 

i.  Un  exemplaire  représentant  la  résurrection  avait  été  exposé  par  M.  Vanet  à l’exposition  rétrospective  du  mé;a! 
organisée  par  l'Union  centrale. 
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Autour  du  sujet  principal  des  arabesques,  des  cuirs  entrelacés  sur  un  fond  de  branches  de 
lauriers  forment  la  décoration  d'entourage. 

Il  existe  aussi  à Cluny  une  aiguière  non  cataloguée,  qui  peut  se  rapporter  aux  deux 
plats  que  nous  venons  de  citer.  Elle  ne  porte  pas  de  ligure;  elle  est  coupée  par  une  zone, 
et  les  dessins  de  cuirs  enlacés  sur  un  fond  de  lauriers  se  retrouvent  de  chaque  côté  de  la 
zone;  sa  forme  est  trop  maigre,  la  panse  n’a  pas  assez  de  puissance,  le  pied  est  trop  allongé 
et  quant  au  goulot,  il  n’est  pas  d'une  forme  très  agréable.  La  façon  archaïque  dont  cette 
pièce  a été  travaillée  nous  permet  de  la  faire  remonter  à la  même  époque  que  le  plat  de 
M.  Leclanché,  et  s’il  était  démontré  que  ces  deux  pièces  formassent  un  tout,  ce  seraient 
l’aiguière  et  le  plat  les  plus  anciens  connus  parmi  les  chefs-d’œuvre  de  l’étain. 


Ces  différents  objets,  comme  les  assiettes  que  nous  avons  déjà  citées  de  la  collection 
de  M.  Gay,  ne  sont  plus  seulement  des  œuvres  de  potier  d’étain,  mais  bien  plutôt  des 
travaux  de  ciselure  ou  de  gravure  de  première  force. 

A ce  propos,  il  a été  généralement  admis  à tort  dans  les  catalogues  de  musées,  dans 
les  histoires  de  l'orfèvrerie  ou  des  arts  industriels,  que  les  belles  pièces  d’orfèvrerie  d’étain 
et  en  particulier  le  plat  et  l’aiguière  de  Briot  étaient  ciselées  ou  au  moins  reprises  en 
ciselure  après  la  fonte  : nous  affirmons  le  contraire1. 

i.  Catalogue  du  musée  de  Cluny.  Paris,  in-80,  1 88 1 , p.  +23,  nos  5189-5190. 

Ferdinand  de  Lasteyrie.  Histoire  de  l'orfèvrerie.  Paris,  in-8“,  1875,  p.  2*8.  « Ces  belles  pièces  ont  toutes  été  produites  par  le 
procédé  de  la  fonte,  puis  retouchées  au  ciseau,  ce  qui  permettait  naturellement  de  tirer  plusieurs  exemplaires  d'un  moule  bien  réussi.» 

Galette  des  beaux-arts,  t.  IX,  p.  83. 

Magasin  pittoresque,  1852.  L’aiguière  et  le  plat  de  François  Briot  par  A.  Chabouillct,  p.  21+.  « Il  est  probable  que 
l’original,  fait  en  cire,  avait  été  exécuté  en  argent  pour  quelque  prince  ou  seigneur  et  rcciselé  par  l’auteur.  » 
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ORFÈVRERIE  D'ETAIN  (XVI?  SIÈCLE) 

PLAT  D'ADAM  ET  EVE  ( NUREMBERG).  PLAT  D'HERCULE  f TRAVAIL  FRANÇAIS ); ASSIETTES. CHOPE  ET  ASSIETTES  DE  POUPEE  (NUREMBERG) 

Musces  du  Louvrc.de  Cluny  .Collection  Bapst  .etc  • 


L’ORFEVRERIE  D’ETAIN. 


L’étain  se  coule  dans  le  sable,  dans  le  plâtre,  dans  le  métal,  dans  la  terre  glaise  et 
dans  la  pierre. 

Les  Nurembergeois  se  servaient  apparemment  de  cette  pierre  de  Munich  ou  pierre 
lithographique  qui  se  prête  merveilleusement  à la  gravure,  à l’intaille  et  à la  sculpture. 

On  trouve  à la  galerie  Sauvageot,  au  Louvre,  le  spécimen  fort  délicat  de  ces  pierres 
sculptées. 

Presque  tous  les  métaux,  le  plomb,  l'étain,  le  cuivre,  la  fonte  de  fer,  le  fer  forgé  et 


l’acier  peuvent  servir 
de  moule;  mais,  en 
général , les  pièces 
d’étain  usuelles  sont 
coulées  dans  du 
sable;  et  toutes  les 
pièces  d’art  qui  exi- 
gent la  plus  grande 
netteté  dans  la  déco- 
ration en  relief  de  la 
pièce,  ont  été  certai- 
nement coulées  dans 
un  moule  de  métal 
ou  de  pierres  gravées 
en  intaille. 

Nous  invoquons 
ici  le  témoignage  des 
maîtres  du  métier, 
MM.  Bouilhet,  Fan- 
nière,  Brateau,  Léo- 
pold H u b ert , etc. 
Tous  ont  été  una- 
nimes pour  recon- 
naître qu’il  eût  été 
impossible  d'obtenir 
la  netteté  des  reliefs 
et  des  fonds  dans  les 


Bouteille  en  étain  du  xvii«  siècle  (travail  français). 
Musée  de  Cluny. 


objets  dont  nous 
nous  occupons,  s’ils 
avaient  été  coulés 
dans  des  moules 
autres  que  des 
moules  de  métal  ou 
de  pierres  gravées. 
Du  reste,  une  partie 
des  assiettes  fabri- 
quées à Nuremberg 
a été  coulée  dans  des 
moules  de  sable  et, 
pour  des  yeux  exer- 
cés, il  est  facile,  à la 
netteté  de  l’épreuve, 
de  voir  si  elle  a été 
coulée  dans  un  moule 
gravé  ou  dans  du  sa- 
ble; autant  les  pre- 
mières sont  pures, 
autant  les  autres  ont 
leurs  décorations  ba- 
veuse et  floue. 

11  est  probable 
que  le  moyen  de  fa- 
brication employé  au 
xvie  siècle  pour  l’or- 


fèvrerie d’art  fut  le  suivant.  L’artiste  dut  graver  dans  un  métal  ou  dans  une  pierre  litho- 
graphique (comme  pour  une  médaille),  les  différents  sujets  d’ornementation  qu’il 
projetait.  Voilà  comment  cette  gravure  s’exécutait  pour  les  petits  plats  ou  ceux  peu 
décorés  : tout  d’abord  on  passait  en  plâtre,  probablement  au  tour,  le  plat  tel  qu’il  devait 
être;  on  y modelait,  même  d’une  façon  assez  grossière,  les  figures  principales  et  en 
résumé,  tous  les  reliefs  importants  qui  devaient  y exister.  Ceci  exécuté,  on  prenait,  au 
moyen  d’une  double  épreuve  successive,  un  moule  en  sable  en  relief  dans  lequel  on 
coulait,  comme  de  nos  jours,  du  bronze  qui  reproduisait  alors  exactement  le  modèle  de 
plâtre  exécuté  en  premier  lieu,  mais  toutefois  en  sens  absolument  inverse.  Cette  pièce  de 
cuivre  coulé  était  destinée  à devenir  le  moule  de  toutes  les  épreuves  à tirer  en  étain. 

Cette  pièce  de  cuivre  était  ensuite  mise  au  point  dans  toutes  ses  moulures.  On  devait 
probablement  la  passer  au  tour  pour  régulariser  ses  contours;  puis,  ces  différents  détails 
préliminaires  étant  terminés,  on  commençait  à graver  et  à ciseler  en  creux  toute  la  déco- 
ration du  plat. 
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Certaines  parties  du  décor  des  deux  premiers  plats  que  nous  venons  de  aiter, 
souvent  répétées,  telles  que  des  feuilles  de  laurier  des  arabesques  ou  des  mascarons, 
étaient  obtenues  au  poinçon.  C’est-à-dire,  qu'au  lieu  de  graver  plusieurs  fois  en  creux 
ces  mêmes  dessins,  on  se  contentait  de  les  graver  en  relief  sur  un  poinçon  d’acier  et,  au 
moyen  de  frappes  répétées  sur  le  moule  de  cuivre,  on  obtenait  des  creux  beaucoup  plus 
rapidement  que  par  la  ciselure  proprement  dite,  puisqu’au  lieu  de  la  recommencer  autant 
de  fois  que  le  dessin  était  reproduit,  on  ne  la  faisait  qu’une  seule  fois.  Ce  procédé  de  poin- 
çonnage fut  surtout  répandu  jusqu’à  l’invention  des  tours  à réduire.  Tout  ce  qui  était  des 
figures , des  paysages  ou  des  motifs  de  décoration  qui  n’étaient  point  répétés  était 
ciselé  en  creux  dans  le  moule  de  cuivre.  Le  fond  en  pointillé  était  obtenu  par  un  instru- 


Petit reliquaire 
en  étain  du  xvne  siècle 
(Musée  de  Cluny). 


ment  de  précision  que  nous  n’avons  point  retrouvé. 

Lorsque  le  moule  du  dessus  était  ainsi  fait,  on  lui  accolait  un  moule  à peu  près 
similaire,  mais  doYit  les  formes  existaient  seules,  et  qui  était  le  moule  du 
dessous  du  plat.  Ces  deux  moules,  ainsi  accolés,  avaient  à une  de  leurs 
extrémités  un  conduit  pour  recevoir  le  jet  de  l’étain  complètement 
liquide.  Avec  l’étain  en  fusion  versé  dans  le  moule,  l’air  devait  pénétrer 
et  produire  des  globules.  Les  potiers  d’étain  avaient  un  procédé  pour 
obvier  à cet  inconvénient,  mais  nous  n’avons  pu  découvrir  lequel. 

Le  travail  pour  l’aiguière  était  absolument  semblable,  seulement 
elle  se  faisait  par  parties  que  l’on  distingue  encore  sur  chacune  des 
pièces  qui  nous  sont  restées.  On  les  aperçoit  facilement  aux  coutures 
qui  apparaissent.  Lorsque  chacune  de  ces  parties  était  coulée  absolument 
comme  le  plâtre,  on  les  ajustait  les  unes  aux  autres,  on  les  soudait  et,  au 
moyen  du  burin,  on  faisait  disparaître  les  coutures  autant  qu’on  le  pou- 
vait. Toutefois  celles-ci  se  voient  encore.  Le  plat,  lorsqu’il  était  coulé,, 
était  mis  au  tour.  C’était  là  qu’il  prenait  sa  régularité  et  que  ses  lignes  de  raccordement 
étaient  rectifiées  et  régularisées. 

On  sait  que  Briot  et  Enderlin  appliquaient  souvent  en  dessous  de  leurs  plats  leur 
portrait,  avec  la  mention  : sculpebat  Franciscus  Briot;  seulpebat  Gaspard  Enderlin. 

Par  quel  procédé  appliquaient-ils  leur  effigie  sous  l’ombilic?  A ce  propos,  il  est 
nécessaire  de  bien  noter  que  toutes  les  épreuves  ne  contiennent  pas  cette  médaille;  au 
premier  abord  on  pourrait  supposer  qu'elle  était  rapportée  après  la  fabrication  et  que  la 
mise  au  tour  enlevait  toutes  les  traces  de  raccordement  et  de  rapport. 

Cependant,  après  un  examen  plus  attentif,  on  peut  facilement  constater  que  la  surface 
delà  médaille  n’est  pas  plus  élevée  que  le  dessous  de  l’ombilic  et  qu’il  ne  reste  aucune 
trace  de  raccordement.  Par  conséquent,  il  est  bien  plus  probable  qu’un  autre  procédé  dut 
être  employé.  Le  moule  du  dessous,  qui  ne  contenait  que  les  contours,  portait  en  creux, 
évidemment,  la  médaille,  et  le  portrait  était  coulé  avec  le  plat  tout  d’une  pièce.  Le  moule 
du  dessous  changea  quelquefois,  et  dans  ces  seconds  moules  on  ne  grava  point  la  mé- 
daille. 

Ce  qui  prouve  encore  que  le  burin  n’a  jamais  attaqué  ces  objets  après  la  fonte,  ce 
sont  toutes  les  lignes  de  raccords  que  l'on  voit  sur  les  plats  et  les  aiguières;  elles  n’ont 
pas  été  reprises  au  tour,  parce  qu’elles  étaient  au  centre  d’un  motif,  et  elles  sont  parfaite- 
ment visibles.  Si  l’on  s’était  servi  du  burin  pour  réparer  la  pièce,  le  premier  soin  de 
l’artiste  eût  été  de  faire  disparaître  ces  lignes. 

Tels  sont,  je  crois,  les  procédés  de  fabrication  les  plus  probables  employés  par 
François  Briot  et  ses  collègues.  On  voit  que  ce  sont  identiquement  des  travaux  de  graveurs 
en  médailles. 


L'ORFEVRERIE  D’ETAIN. 


i6p 

Or  tous  les  détails  de  la  vie  de  cet  artiste,  qui  sont  parvenus  jusqu’à  nous,  semblent 
encore  venir  confirmer  ces  suppositions. 

François  Briot  était  graveur  en  médailles,  comme  nous  l’ont  appris  les  découvertes 
récentes  de  M.  Castan,  bibliothécaire  de  la  ville  de  Besançon. 


Plat  et  aiguière  de  la  Tempérance,  par  François  Briot  (Musée  du  Louvre  et  Musée  de  Cluny). 

Il  était  chargé,  nous  apprend  M.  Castan,  de  faire  l’essai  du  balancier  et,  à cet  effet,  il 
recevait  des  émoluments  de  la  ville  de  Besançon. 

En  dehors  de  ce  fait,  il  existe  deux  médailles  de  lui,  à l’effigie  du  duc  de  Wurtemberg, 
alors  prince  souverain  de  Montbéliard;  l’une  est  signée  F.  Briot,  l’autre  F.  B.  Ces  deux 
faits  ne  permettent  pas  de  doute  au  sujet  de  la  profession  de  François  Briot. 
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Un  autre  argument  vient  donner  encore  plus  de  valeur  à cette  supposition,  c’est  la 
signature  de  Briot  : retournez  la  pièce  en  question  et,  sous  l’ombilic,  vous  y verrez  l’effigie 
de  l’auteur  avec  ces  mots  : Sculpebat  Francisais  Briot. 

Cette  effigie  est  certainement  l’une  des  médailles  les  plus  remarquables  de  l’époque, 
et  si  à cette  médaille,  nous  ajoutons  encore  la  figure  de  la  Tempérance  que  porte  l’ombilic, 
on  reconnaîtra  dans  Briot  l’un  des  précurseurs  de  Dupré  et  de  Varin. 

Mais  avant  de  parler  du  plat  de  Briot,  il  nous  faut  revenir  un  peu  en  arrière  et  signaler 
avant  lui  un  autre  graveur,  dont  il  ne  nous  a pas  été  possible  de  retrouver  le  nom,  auteur 


d’un  plat  et  d’une  aiguière,  représentant  autour  de  l’ombilic  l’histoire  de  Suzanne  et  des 
vieillards  : sur  les  marlis  on  distingue  les  scènes  de  l'Enfant  prodigue.  D'après  le  costume 
des  personnages, c’est  de  l’époque  de  Henri  1 1 qu’il  faut  dater  l’exécution  de  cette  pièce;  mais 
malheureusement  sur  toutes  les  épreuves  que  nous  avons  eues  entre  les  mains,  l’ombilic 
était  détruit  : il  nous  a donc  été  impossible  de  connaître  le  sujet  central  du  plat;  quant  à 
la  signature,  nous  l’avons  vainement  cherchée. 

L'épreuve  la  plus  intacte  du  plat  en  question  appartient  au  musée  de  Kensington; 
l’ombilic  est  remplacé  par  un  émail  de  Limoges,  et  une  grande  partie  du  plat  a dû  être 
détruite  et  restaurée  ^depuis;  mais  ce  qui  reste  nous  permet  de  juger  le  travail. 

Les  dessins  sont  beaucoup  trop  secs,  il  semble  que  l’auteur,  craignant  de  voir  l’étain 
ne  pas  prendre  assez  les  formes  en  creux  de  son  moule,  en  ait  exagéré  la  gravure. 

L’aiguière  du  plat  existe  probablement,  mais  nous  n’avons  pu  en  voir  que  des  débris. 
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La  plus  complète,  qui  n’a  guère  que  la  panse  intacte,  — tout  le  reste  est  composé  de 
morceaux  d’une  autre  aiguière,  rapportés  après  coup,  — appartient  au  musée  de  Cluny. 

Le  catalogue  attribue  cette  aiguière  à François  Briot  et  suppose  qu’elle  est  le  com- 
plément du  plat  de  la  Tempérance,  en  s’appuyant  sur  le  fait  que  tous  deux  ont  été  dorés. 

Il  suffira  de  les  regarder  pour  se  convaincre  qu’ils  ne  sont  pas  de  la  même  fabrication 
et  que  l’aiguière  a été  faite  par  un  chercheur  qui  avait  peut-être  trouvé  les  véritables 


Pot  en  étain  représentant  la  Création,  la  Tentation  de  la  femme 
et  l'expulsion  du  paradis  terrestre.  Travail  allemand  du  xvii®  siècle. 

(Musée  de  Cluny.) 


procédés,  mais  qui  n’avait  ni  l’habileté  de  main  de  Briot  ni  sa  connaissance  du  style  et  de 
la  gravure. 

La  panse  de  cette  aiguière  représente  Suzanne  surprise  au  bain  par  les  vieillards,  puis 
le  jugement  et  la  lapidation  des  imposteurs. 

L’auteur  de  ce  plat  et  de  cette  aiguière  a dû  exécuter  une  fontaine  faisant  actuellement 
partie  de  la  collection  de  M.  Stein.  Cette  fontaine  peut  mesurer  35  centimètres  de  hauteur; 
elle  est  à trois  pans  coupés,  la  quatrième  face  est  destinée  à être  appliquée  contre  le 
mur. 

L’extrémité  supérieure  a la  forme  d’un  toit  légèrement  en  dôme  avec  une  dépression 
qui  vient  se  terminer  en  pointe.  Le  tout  est  surmonté  par  un  pélican  qui  forme  le  sommet 
de  la  fontaine. 

Au  centre  de  chaque  pan  coupé  sont  des  têtes  de  lion  et  sur  chaque  face  du  dôme  des 
mascarons;  tout  autour  des  lions,  des  rinceaux  et  des  cuirs;  en  haut,  des  amours  sou- 
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tiennent  un  médaillon  en  jouant  entre  eux,  tandis  qu’en  bas,  par  opposition,  ce  sont  des 
satyres  à grande,  barbe  qui  semblent  supporter  le  panneau. 

Le  robinet  est  formé  d’un  dragon  ailé. 

Tous  les  panneaux  de  cette  pièce  ont  été  coulés  dans  des  moules  de  métal,  on  les  a 
ressoudés  l’un  à l’autre  et  les  filets  seulement  ont  été  rectifiés;  le  robinet  et  le  pélican  ont 
dû  être  coulés  dans  des  moules  de  sable. 

Cette  fontaine  est  unique  dans  son  genre,  il  n’en  existe  aucune  semblable. 

Dans  l’ordre  chronologique,  le  plat  et  l’aiguière  de  la  Tempérance  et  de  la  Charité 
dus  à la  main  de  Briot  doivent  avoir  été  faits  après  tous  les  objets  que  nous  venons  de 
citer;  tout  le  monde  a pu  admirer  ce  plat  et  cette  aiguière;  on  les  voit  dans  tous  les 
musées  et  dans  les  collections  de  nombreux  amateurs. 

Nous  en  empruntons  la  description  à M.  Chabouillet,  conservateur  du  Cabinet  des 
médailles  : 

« La  forme  de  l’aiguière  est  légèrement  ovoïde;  elle  est  divisée  en  trois  zones;  celle  du 
milieu  est  elle-même  divisée  en  trois  compartiments  dans  chacun  desquels  est  représentée 
une  des  trois  vertus  théologales  : la  Foi,  l’Espérance  et  la  Charité.  La  Foi  est  représentée 
devant  un  autel,  tenant  d’une  main  les  Écritures  et  de  l’autre  la  croix;  elle  foule  aux  pieds 
une  tête  de  mort.  L’Espérance  et  la  Charité  sont  représentées  avec  leurs  attributs  ordi- 
naires : l’ancre  pour  la  première;  la  corne  d'abondance  pour  la  seconde. 

« Les  deux  autres  zones  sont  ornées  de  figures  de  fantaisie:  chevaux  ailés,  mascarons, 
génies,  etc.  Le  col  est  orné  de  deux  mascarons;  sur  la  partie  supérieure  de  l’anse  est  une 
femme  en  cariatide.  Le  pied  est  orné  de  deux  bordures  godronnées. 

« La  décoration  du  bassin  est  encore  plus  remarquable  que  celle  de  l’aiguière;  l’artiste 
y a déployé  toutes  les  ressources  de  son  art  en  même  temps  que  toutes  les  richesses  de 
son  imagination. 

« L’idée  dominante,  c’est  que  la  tempérance  est  nécessaire  à l’homme  qui  veut  exceller 
dans  les  arts  et  les  sciences;  aussi  la  figure  de  cette  vertu  est-elle  représentée  au  centre  du 
bassin  sur  l’ombilic. 

« L’artiste,  qui  tenait  à ce  qu’il  n’y  eût  pas  d’équivoque  sur  sa  pensée,  n’a  pas  dédaigné 
de  placer  en  légende  les  noms  de  toutes  ses  figures  allégoriques.  On  lit  donc  Temperantia 
autour  jde  ce  sujet  principal;  on  y voit  représentée  une  femme  assise  au  milieu  d’un 
paysage  riant;  elle  tient  d’une  main  une  aiguière  et  de  l’autre  une  coupe;  les  accessoires 
qui  l’environnent  sont  autant  d’allégories  ingénieuses  que  nous  nous  contenterons  d’in- 
diquer, mais  qui  toutes  font  allusion  aux  bienfaits  de  l’eau  : une  faucille,  symbole  de  la 
moisson;  le  trident  de  Neptune;  le  caducée  de  la  Paix;  le  flambeau  de  l’Amour  brisé  par 
la  Tempérance.  Autour  de  l’ombilic,  dans  d’élégants  cartouches  séparés  par  des  cariatides, 
sont  les  quatre  éléments.  L’air  est  représenté  par  Mercure;  l’eau  par  la  nymphe  d’un 
fleuve;  la  terre  par  une  belle  femme  couchée  et  tenant  des  épis;  le  feu  par  un  Mars  assis 
tenant  d’une  main  la  foudre  et  l’épée  pour  indiquer  les  propriétés  destructives  de  cet 
élément,  dont  un  four  à chaux,  d’où  s’échappent  des  flammes,  exprime  l’action  utile.  On 
distingue  aussi  une  salamandre,  cet  animal  fabuleux  qui  avait,  disait-on,  le  don  de  vivre 
dans  le  feu.  Le  plat  bord  du  bassin  est  occupé  par  huit  cartouches  qui  séparent  des  motifs 
où  la  fantaisie  se  marie  souvent  à des  allégories  qu’il  serait  trop  long  d’expliquer  toutes, 
mais  qui  ne  sont  cependant  pas  arbitraires.  Quant  aux  huit  compositions,  elles  font  suite 
à cette  idée  principale  que  la  tempérance  féconde  la  science.  En  effet,  ces  huit  compositions 
sont  consacrées  aux  sept  arts  libéraux  et  à Minerve,  c’est-à-dire  à la  sagesse  divine  qui  les 
inspire  tous  *.  » 

i.  Magasin  pittoresque,  1852,  p.  212  à 214. 
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Notre  ami  M.  Paul  Mantz  a cru  pouvoir  faire  à l’aiguière  plusieurs  reproches. 
D’abord,  la  division  de  la  panse  en  plusieurs  zones,  ce  qui  est  contraire  au  caractère 
de  l’objet,  puisque  son  but  est  de  contenir  de  l'eau  sans  aucune  division  intérieure.  La 
deuxième  critique  s’adresse  à l’ampleur  exagérée  de  ses  flancs  rebondis.  La  troisième  a 
rapport  à l’exiguïté  de  l’anse. 

A la  première  critique  nous  répondrons  qu’en  raison  de  ses  procédés  de  fabrication, 
Briot  fut  obligé  d’avoir  plusieurs  parties  de  moule  et,  par  conséquent,  de  faire  des  divi- 
sions sur  la  panse  de  l’aiguière.  Comme  presque  tous  ces  raccords  étaient  repris  au  tour, 
il  ne  pouvait  se  dispenser  d’établir  ces  lignes  de  séparation. 

Quant  à l’ampleur  exagérée  de  l’aiguière,  nous  ferons  observer  que  les  aiguières  en 
étain  ne  sont  plus  aujourd’hui  ce  qu’elles  étaient  au  sortir  du  moule  : par  suite  de  la 
mollesse  du  métal,  le  temps  et  l’usage  ont  pour  ainsi  dire  affaissé  l’aiguière  sur  elle-même  ; 
les  godrons  du  pied  se  sont  défoncés,  et  l’aiguière  a perdu  la  ligne  de  son  assise. 

Il  suffit,  pour  se  convaincre  de  l’exactitude  de  ce  fait,  de  retourner  une  aiguière  et  l’on 
verra  tout  de  suite  que  l’intérieur  du  pied  est  entièrement  défoncé.  On  comprendra  donc 
qu’après  l’amincissement  de  son  support,  la  panse  doit  paraître  exagérée. 

Quant  au  dernier  reproche  relatif  à l’anse,  il  y a à répondre  qu’aucune  des  anses 
actuellement  soudées  aux  aiguières  n’y  a peut-être  été  attachée  par  Briot;  toutes  sont 
dissemblables,  toutes  ont  dû  être  ajoutées  après  coup  et  plusieurs  sont  ressoudées  d’une 
façon  grossière  et  tout  à fait  maladroite. 

Avec  plus  d’attention  encore,  l’on  peut  voir  que  le  travail  de  fabrication  des  anses  n’a 
aucun  rapport  avec  celui  de  l’aiguière;  l’anse  a dû  être  coulée  dans  un  moule  de  sable  et 
ne  présente  dans  ses  modelés  aucune  des  délicatesses  de  l’aiguière. 

On  aurait  rencontré  une  chope  du  même  style  que  l’aiguière  que  l’on  a attribuée  à 
Briot.  Nous  affirmons  que  cela  ne  peut  pas  être  : toutes  les  chopes  que  nous  avons  ren- 
contrées pour  notre  part  portaient  des  poinçons  de  fabrication  allemande.  Le  style  de  ces 
objets  suffirait  seul  à démontrer  notre  assertion.  Du  reste,  les  ligures  qui  y sont  repré- 
sentées se  retrouvent  exactement  dans  le  plat  signé  Enderlein. 


(La  fin  prochainement .) 


Germain  Bapst. 
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LES  ARTS  DÉCORATIFS  A L’EXPOSITION  DES  BEAUX-ARTS 

A ROME 

Pour  toute  personne  désirant  se  faire  une  idée  complète  des  progrès 
que  l’industrie  italienne  a su  faire  depuis  quelques  années,  l'expo- 
sition qui  a été'ouverte  à Rome  du  mois  de  juin  au  mois  d’octobre  1 883 
était  une  occasion  rare.  Venise  y brillait  par  ses  beaux  bronzes,  ses 
mosaïques,  ses  tissus,  ses  dentelles  et  ses  verreries,  dont  ses  fabricants 
possèdent  le  secret  depuis  des  siècles;  Milan  avait  envoyé  des  bronzes 
et  des  meubles  incrustés  d’ivoire,  ornés  de  marqueterie  de  bois  à la 
manière  dite  certosine  et  de  sculptures  de  chêne,  manière  de  la  vallée 
d’Aoste.  Florence  et  Rome  fournissaient  des  mosaïques,  des  majoliques, 
des  bijoux  et  des  meubles;  Naples  se  distinguait  surtout  par  ses  ouvrages 
en  orfèvrerie,  des  écrans  travaillés  et  des  parures  en  or  mat,  imitation  des 
anciens  modèles.  Pour  les  majoliques  et  pour  les  faïences,  la  plupart  des 
fabriques  les  plus  renommées  de  T Italie  s’étaient  donné  rendez-vous  au 
Palais  des  beaux-arts.  Les  marbres  seuls  étaient  peu  nombreux.  Si  cette 
première  exposition  des  beaux-arts  tenue  dans  le  bâtiment  superbe  de  la 
Via  Nazionale,  qui  est  l’œuvre  de  M.  Pio  Piacentini,a  été  une  déception 
pour  tous  quant  à la  peinture  et  quant  à la  sculpture,  on  peut  dire  qu’il 
n’en  était  pas  tout  à fait  de  même  pour  les  arts  appliqués  à l’industrie. 
Sous  ce  rapport  la  fabrication,  si  elle  ne  témoigne  pas  toujours  d’un  goût 
bien  pur,  montre  du  moins  les  très  réels  efforts  qui  sont  actuellement 
tentés  en  Italie  pour  la  régénérer. 

Les  majoliques  remplissaient  à elles  seules  huit  des  onze  salles 


Fac-similé  d’un  dessin  inédit  de  Francesco  Salviati  (xvie  siècle). 
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affectées  aux  arts  décoratifs.  La  salle  de  la  maison  Cacciapuoti,  à Naples,  était  une  des 
plus  riches  et  des  plus  belles;  les  autres  fabriques,  à l'exception  de  la  maison  Farina  à 
Faenza,  se  réunissaient  généralement  à plusieurs  pour  décorer  une  pièce  de  leurs  belles 
faïences  artistiques.  Une  grande  glace,  dans  un  cadre  décoré  de  feuillages  et  de  guirlandes 
de  fleurs  en  relief  sur  fond  blanc,  occupait  la  place  d’honneur  dans  la  salle  Cacciapuoti; 
la  grande  table  du  milieu  portait  un  choix  exquis  d’aiguières  élancées,  de  grands  vases 
richement  décorés,  de  coupes  sur  pied,  de  grands  plats  ronds  et  de  fort  jolies  assiettes 
décorées  de  paysages,  de  mythologies  et  de  tableaux  de  genre  fort  réussis  aussi  bien  pour 
l'exécution  que  pour  la  composition.  Sur  des  chevalets  se  trouvaient  de  grands  plats  d’une 
ornementation  particulièrement  soignée  ; l’un  d’entre  eux,  représentant  une  vue  de  Venise,  a 
été  acquis  par  le  peintre  M.  Antoine  Rotta.  Les  prix  de  ces  belles  majoliques  sont  du  reste 
fort  modérés.  La  maison  Battaglia,  à Naples,  a la  spécialité  de  l’imitation  des  produits 
de  l’ancienne  fabrique  de  Castelli  dans  les  Abruzzes;  ses  vases,  ses  grands  plats  et  ses 
assiettes  variées,  décorées  avec  goût,  ont  eu  également  beaucoup  de  succès.  Dans  une  autre 
salle,  on  pouvait  comparer  les  céramiques  artistiques  des  fabriques  de  Bologne,  de  Rome, 
de  Fabriano,  de  Pesaro  et  de  Naples.  Minghetti  et  fils,  à Bologne,  avaient  exposé  des  faïences 
jaunâtres  et  des  terres  cuites,  genre  de  Lucca  délia  Robbia.  Maloroni,  à Pesaro,  s’occupe 
en  premier  lieu  de  l’imitation  de  la  manière  pratiquée  dans  les  anciennes  fabriques  de 
l'Italie,  soit  Urbino,  Castel-Durante,  Gubbio,  etc.  Ses  sujets,  reproduisant  ceux  des  xve  et 
xvic  siècles,  sont  empruntés  à l'histoire  sacrée,  à l'histoire  romaine  et  à la  mythologie,  et 
la  manière  de  Raphaël,  d’Horace  Fontana,  de  maestro  Giorgio  et  de  leurs  élèves  y prédo- 
mine. Un  vase  superbe,  décoré  de  scènes  de  genre  et  de  paysages,  occupait  le  centre  de  la 
salle.  Le  ton  du  coloris  en  est  très  doux,  le  dessin  très  correct.  Mollica  et  fils  cultivent 
en  grand  l’imitation  des  terres  cuites  étrusques.  Leurs  magasins  toujours  bien  garnis, 
quai  S.  Lucia,  à Naples,  reçoivent  la  visite  de  tous  les  étrangers  désireux  de  se  former  un 
jugement  sur  les  industries  du  pays.  La  couleur  et  les  formes  leur  réussissent  fort  bien. 
Parmi  les  vases  et  les  plats  il  y en  a de  tout  petits,  genre  étrusque,  à un  franc  pièce,  assez 
grossiers,  bien  entendu,  mais  cependant  fort  recherchés  en  leur  qualité  de  « souvenir  de 
l’exposition  ».  Sur  les  étalages  de  Milioni,  de  Fabriano,  c’étaient  encore  des  terres  cuites 
et  en  plus  des  faïences  artistiques  à reflets  métalliques,  genre  des  faïences  siculo-arabes 
dont  sa  fabrique  a tout  lieu  de  se  vanter.  Castellani,  à Rome,  avait  envoyé  également  de 
très  beaux  plats  à reflets  métalliques  et  dorés;  et  Polverosi,  à Rome,  avait  orné  son  étalage 
d’un  choix  de  plats  décorés  de  portraits  de  fantaisie  fort  bien  exécutés,  genre  de  Gubbio. 
Parmi  les  autres,  il  faut  encore  citer  la  salle  de  Farina  et  fils,  de  Faenza,  ornée  à profusion 
de  plats  et  d’assiettes  décorés  de  paysages  destinés  à l’ornementation  des  murs.  Parmi  les 
envois  de  Rossi,  à Rome,  les  fleurs  en  relief  prédominaient;  Castellani,  à Rome,  cultive 
de  même  ce  genre.  La  Société  de  céramique  romaine  et  la  maison  Scapini,  à Corneta,  ont 
la  spécialité  des  vases  rouges  et  noirs,  en  terre  cuite,  style  italo-gréco  et  étrusque;  les  pro- 
duits de  cette  dernière  fabrique  sont  peints  à l’émail  et  cuits  à trois  feux. 

Les  mosaïques  n’étaient  guère  moins  bien  représentées.  L’association  des  fabricants 
de  mosaïques,  à Florence,  exposait,  comme  pièce  de  résistance,  un  monument  funéraire  en 
marbre  orné  de  mosaïques,  fleurs,  vases  et  divers  objets,  avec  une  place  libre  pour  l’in- 
scription désirée.  Boncinelli  et  fils,  à Florence,  avaient  envoyé  des  mosaïques,  des  bijoux  et 
des  tables,  style  pompéien  et  antique,  au  prix  de  5,ooo  francs.  Une  superbe  table  en 
mosaïque  fond  noir,  avec  une  guirlande  de  roses  maréchal  Niel,  provenait  des  ateliers  de 
M.  Ugalini  à Florence;  son  prix,  2,5oo  francs,  est  relativement  modeste  pour  un  objet  de 
cette  importance.  Des  bijoux,  des  cassettes,  des  cadres  et  tous  les  mille  petits  souvenirs  de 
Florence  qui  font  le  bonheur  des  étrangers,  se  joignaient  à ces  tables.  Pour  les  mosaïques 
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de  Rome,  le  paysage  vient  en  première  ligne.  M.  Rossi  exposait  cinq  gentils  petits  tableaux 
de  genre  en  mosaïque  : Après  les  fruits,  Nouveau  vin,  Attendant  le  dîner,  la  Cantine  et  le 
Temple  de  Resta  ; Neri,  à Rome,  donne  la  préférence  aux  pièces  d'architecture  : le  Colisée, 
le  pont  Lucano  à Piccoli  et  les  aqueducs  d’Alexandre  Severus.  Parmi  les  autres,  il  ne  faut 
pas  oublier  les  tables  de  Fombini  , de  Fabri  et  de  Rubigandi , représentant  des  vues 
pittoresques  de  Rome  antique. 

Les  salles  consacrées  aux  industries  vénitiennes  étaient  particulièrement  brillantes  et 
réussies.  La  Compagnia  Venezia-Murano  avait  envoyé  quelques  grands  tableaux  en  mo- 


Coffret  en  argent,  par  M.  Pandiani,  de  Milan. 
(Exposition  de  Rome,  1883). 


saïque  de  verre,  dont  surtout  « Venise  présentant  le  sceptre  au  doge  de  Venise  »,  et  une 
vitrine  remplie  d’une  collection  de  verreries,  émaillées,  peintes  et  dorées,  imitant  les 
formes  des  xve  et  x\T  siècles.  Ces  belles  coupes  et  gobelets,  aiguières,  bouteilles  et  verres, 
plats  et  assiettes,  attiraient  tous  les  regards  par  leurs  formes  distinguées  et  leur  déco- 
ration exquise.  Le  prince  Torlonia  a acquis  un  service  complet  pour  quatorze  personnes. 
La  Società  Musica  Veneziana  exposait  quelques  tableaux  en  mosaïque  et  des  échantillons 
de  carrelages  émaillés;  un  Christ  bénissant  le  monde  faisait  surtout  beaucoup  d’effet.  La 
réputation  de  la  maison  Salviati,  à Venise,  est  établie;  ses  verreries  coloriées,  rehaussées 
d’or  et  d’émaux  de  couleur,  sont  du  meilleur  goût.  L’école  de  dentelles  à Burano  est 
toujours  en  progrès.  Ses  imitations  des  anciens  modèles  se  distinguent  par  la  délicatesse  de 
l’exécution.  Il  y en  avait  un  coupon,  point  de  rose,  le  mètre  à 160  francs,  qui  ferait  l’envie 
de  toutes  les  élégantes  de  Paris,  tellement  l'imitation  est  réussie.  Dans  une  autre  salle  se 
trouvaient  les  bronzes  artistiques  de  J.  Michieli  et  fils,  dont  le  magasin  bien  garni,  sous 
les  voûtes  des  Procuraties  Vieilles  à Venise,  est  connu  de  tous  les  amateurs.  Il  y avait 
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aussi  des  objets  de  tout  genre,  lustres,  candélabres  et  lampes,  bustes  modernes  et  antiques, 
statues,  services  de  toilette,  écritoires,  enfin  une  foule  de  bibelots  de  fantaisie. 

La  section  des  meubles  était  assez  intéressante  à étudier,  non  pas  qu’en  général  ceux-ci 


se  distinguent  par  des 
formes  très  heureuses  ni 
élégantes  ; mais  parce 
qu’ils  attestent  par  l’exa- 
gération même  des  orne- 
ments de  sculpture,  par 
la  profusion  du  décor 
l’habileté  manuelle  des 
ouvriers.  On  sent  qu’il  y 
a en  Italie,  dans  les  ate- 
liers, des  mains  adroites, 
déjà  fort  bien  exercées 
et  qui  n’attendent  plus 
qu’une  bonne  direction, 
des  modèles  bien  choisis 
pour  produire  des  œuvres 
excellentes. 

Giuseppe  Noci,  four- 
nisseur de  la  cour,  à 
Rome,  possède  un  des 
plus  grands  établisse- 
ments de  la  ville  éter- 
nelle. L’on  y trouve  des 
meubles  de  tout  style, des 
gobelins,des  faïences,  des 
bronzes  et  des  marbres, 
enfin  tout  ce  qu'il  faut 
pour  l’ameublement  d’un 
appartement  élégant.  Ici 
ses  envois  remplissaient  à 
eux  seuls  une  bonne  par- 
tie de  la  galerie.  Il  y avait 
des  meubles  sculptés  en 
bois  de  chêne  et  en  bois 
noir  et  d’autres  incrustés 
de  nacre,  d’ivoire  et  d’ar- 
gent avec  une  ornemen- 
tation fort  recherchée;  il 
y avait  des  bronzes,  des 
faïences,  des  glaces,  des 


Lustre  en  bronze,  par  M.  Michieli,  de  Venise 
(Exposition  de  Rome,  1885). 


chevalets,  des  cassettes  et 
même  quelques-uns  de 
cesmilleriensqui  rendent 
un  appartement  si  con- 
fortable et  si  charmant 
pour  les  yeux.  La  che- 
minée de  Combi,  à 
Sienne,  placée  tout  près 
des  envois  de  Noci,  mé- 
riterait qu’un  grand  sei- 
gneur habitant  un  châ- 
teau féodal  l’acquît  pour 
en  faire  l’ornement  de 
sa  salle  à manger.  Un 
haut-relief  de  Gaioni, 
à Florence,  également 
sculpté  en  bois  de  chêne, 
que  l’artiste  appelle  la 
Récréation,  est  d'une  ai- 
mable composition  : de 
petits  génies  s’y  aban- 
donnent au  plaisir  de  la 
récréation , et  le  buste 
d’un  enfant,  un  portrait, 
sans  doute,  couronne  le 
tout.  Un  grand  lavabo  et 
un  prie-Dieu  en  bois  de 
noisetier,  orné  de  bas- 
reliefs  en  argent  et  de 
peintures  religieuses,  ap- 
partenant à M.  Schilizzi, 
sort  des  ateliers  de  Mas- 
tradonato,  à Naples.  La 
longue  série  des  meubles 
variés  de  Toso,à  Venise, 
prouve  la  faculté  de  ses 
ouvriers  pour  reproduire 
les  formes  les  plus  diverses 
en  sculpture  en  bois.  Ce 
fabricant  avait  joint  à son 


envoi  un  grand  album  contenant  une  foule  de  dessins  de  meubles,  sortis  de  ses  ateliers 
ou  en  voie  de  fabrication.  L’exposition  de  Besarel,  à Venise,  était  aussi  nombreuse 
qu’entourée;  une  petite  chaise  de  fantaisie  en  bois  de  chêne,  recouvette  de  velours,  s’est 
vendue  24  fois  en  quelques  semaines.  Zuccarelli,  à Lugano,  a la  spécialité  des  incrustations 
en  ivoire  sur  ébène  et  sur  bois  noir;  ses  cassettes  sont  de  vrais  bijoux.  Les  meubles  clairs, 
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décorés  de  guirlandes  de  fleurs  roses  et  bleues,  dits  à la  Marguerite,  créés  par  Capponi,  à 
Rome,  sont  dédiés  à la  blonde  reine  d’Italie,  très  aimée  dans  son  pays.  Nous  n’en  ferons 
pas  l’éloge  ici,  car  le  goût  en  est  exécrable.  La  marqueterie  en  bois,  dite  certosine,  était 
abondamment  représentée.  Une  bibliothèque  de  Balta,  à Milan,  un  chevalet  de  Calta,  à 
Milan,  et  une  crédence  ornée  d’incrustations  en  ivoire  et  en  nacre  étaient  les  meilleurs 
objets  de  ce  genre. 


Chenet  en  fer,  par  M.  Michicli,  de  Venise  (Exposition  de  Rome,  1883). 


Pour  la  reproduction  des  bronzes  antiques,  il  faut  nommer  Fradica,  à Milan,  qui  en 
avait  exposé  une  série  complète,  et  Nelli,  à Rome,  dont  la  statue  de  l’empereur  Auguste, 
d’après  le  marbre  exquis  du  Braccio  Nuovo  au  Vatican,  est  fort  réussie.  Feu  Papi,  à 
Rome,  était  dignement  représenté  par  la  tête  de  David,  d’après  l’original  de  Michel-Ange 
à Florence. 

Les  marbres  sont  peu  remarquables.  Quelle  personne  de  goût  aurait  pu  tout  au  plus 
désirer  la  reproduction  miniature  du  Forum  romanum,  en  porphyre,  de  la  biga  du  Vatican, 
en  rosso  antico  ou  bien  celle  de  l’arc  de  triomphe  de  l’empereur  Constantin  en  galvano- 
plastie ? 

Pour  les  étoffes,  les  tissus  artistiques,  le  damas  et  le  velours,  ne  passons  pas  sous  silence 
la  fabrique  des  frères  Lèvera,  à Turin;  ceux-ci  peuvent  se  vanter  de  posséder  des  médailles 
de  toutes  les  expositions  des  derniers  vingt  ans,  depuis  celle  de  Gènes,  en  i85q,  jusqu’à  celle 
de  Paris,  en  1878.  Pour  l’orfèvrerie,  le  nombre  des  exposants  était  assez  restreint,  Giacinto 
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Melillo,  à Naples,  exposait  des  parures  en  or  mat  et  en  corail  rose  découpé  et  traité  à la 
manière  des  camées;  il  y avait  de  très  jolies  choses  d’une  véritable  valeur  artistique  dans  sa 
vitrine.  Des  colliers  en 
or  mat  imitant  les  anciens 
bijoux  grecs  et  leurs  des- 
sins gracieux  étaient  par- 
ticulièrement beaux.  Il  a 
l’habitude  de  les  vendre 
aux  bijoutiers  de  l'Italie 
entière.  Louis  Casalta,  à 
Naples,  avait  envoyé  des 
parures  en  corail  et  en 
lave  du  Vésuve;  Benci- 
venga  à Rome,  des  pa- 
rures et  des  colliers  en 
or  romain,  de  cette  pâleur 
mate  qui  en  fait  le  charme 
principal,  et  Gansali , à 
Catane,  paraît  être  un  vé 
ritable  artiste,  à en  juger 
d’après  sa  coupe  et  ses 
bijoux  en  argent  ciselé, 
vendus  à M.  Landoni,  à 
Padoue.  La  célèbre  coupe 
Barberini,  à fond  bleu  et 
à figures  blanches,  a été 
reproduite  par  Spacca- 
relli,  à Rome,  graveur  en 
camées.  Puisqu’il  appelle 
cet  ouvrage  un  premier 
essai,  il  faut  s’attendre  à 
ce  qu’il  aille  loin  comme 
artiste. 


Calice  en  argent  doré,  par  M.  Ant.  Pandiani,  de  Milan 
(Fxpositioii  de  Rome,  1883). 


En  général,  conve- 
nons que  l’industrie  ita- 
lienne a fait  de  grands 
progrès  depuis  son  der- 
nier grand  rendez-vous 
avec  les  arts  décoratifs 
des  autres  nations  au 
Champ  de  Mars,  à Paris, 
en  1878.  Beaucoup  de 
branches,  telles  que  l’or- 
fèvrerie, les  bronzes,  les 
soieries  et  les  tissus,  au- 
raient pu  à coup  sûr  être 
mieux  représentées.  Des 
lacunes  évidentes  et  re- 
grettables pourraient  être 
signalées.  Pourquoi  la 
fabrique  renommée  de 
majoliques  du  marquis 
Ginori,  à Doccia,  près 
Florence,  ne  se  trou- 
vait-elle pas  représentée 
à l’exposition?  pourquoi 
l’orfèvre  Castellani  , à 
Rome,  a-t-il  refusé  d’y 
prendre  part  ? Espérons 
que  l’exposition  qui  va 
dans  quelques  semaines 
s’ouvrir  à Turin,  en  sti- 
mulant le  zèle  des  fabri- 
cants, en  réunissant  les 


spécimens  variés  de  toute  la  production  des  industries  artistiques  de  l’Italie,  permettra 
aux  critiques  une  étude  plus  complète  et  montrera  l’étendue  des  efforts  accomplis 
et  de  l’activité  que  nous  avons  ici  le  devoir  de  constater,  parce  que  réellement  elle 
existe. 


Hermann  Billung. 


ÉCOLE  DE  LA  MARTIN  1ÈRE  A LYON 


L’origine  de  la  création  de  la  Martinière  est 
dans  la  libéralité  testamentaire  du  major-général 
Martin,  né  à Lyon  en  1735,  et  mort  en  1800,  au 
service  de  la  Compagnie  des  Indes  anglaises.  Le 
major  Martin  léguait  à la  ville  de  Lyon  une 
somme  de  700.000  francs  environ,  destinée  à 
établir  une  institution  « pour  le  bien  public  de 
cette  ville  ».  La  ville  de  Lyon  n’entra  qu'en  1826 
en  possession  de  ce  legs,  qui  s’élevait  en  ce 
moment,  en  capital  et  intérêts,  à 1,700,000  fr. 

L’Académie  de  Lyon,  chargée  par  le  testament 
du  choix  de  l'institution,  avait  décidé  la  création 
d’une  école  gratuite  pour  les  enfants  du  sexe 
masculin,  école  qui  devait  recevoir  le  nom  de  la 
Martinière  (la  Martinière  des  filles  s’est  ouverte 
seulement  depuis  quelques  années).  Cette  école 
s’ouvrit  à titre  provisoire  avec  deux  cours  seule- 
ment, le  9 juin  1826,  et  à titre  définitif  le  2 dé- 
cembre 1833. 

La  Martinière  est  une  école  complètement 
gratuite,  même  pour  les  fournitures  scolaires. 
Elle  n’admet  que  des  élèves  externes.  Les  enfants 
y entrent  âgés  de  treize  ans  au  moins,  à la  suite 
d’un  concours  d’admission  portant  sur  la  gram- 
maire et  l’arithmétique. 

Le  nombre  des  élèves  admis  chaque  année  est 
de  deux  cent  quatre-vingts  environ.  Le  nombre 
des  élèves  présents  à l’école,  au  début  de  l’année 
scolaire  se  décompose  ainsi  : 


1"  année.  280  élèves  divisés  en  3 sections. 
2e  — 170  — — 2 — 

3‘  — 70 

Total  . . . 520  élèves.  - 

L’amortissement  de  la  première  à la  deuxième 
année  a pour  cause  surtout  l’impossibilité  où  se 
trouvent  un  certain  nombre  d’élèves  de  suivre 
renseignement  rapide  de  l’école,  et  l’amortisse- 
ment encore  plus  considérable  de  la  deuxième  à 
la  troisième  année  a lieu  surtout  par  suite  du 
manque  de  ressources  de  beaucoup  de  familles. 
Les  matières  enseignées  sont  les  suivantes  : 
ir*'  année  : Mathématiques  (arithmétique,  al- 
gèbre, géométrie  plane),  dessin,  grammaire, 
écriture,  physique,  histoire,  géographie,  travaux 
manuels,  modelage  et  morale. 

2,re  année  : Mathématiques  (algèbre,  géomé- 
trie dans  l’espace,  géométrie  descriptive,  trigo- 
nométrie, mécanique),  dessin,  grammaire,  écri- 
ture, physique,  chimie,  histoire,  géographie, 
travaux  manuels,  morale,  comptabilité,  anglais, 
étude  théorique  et  pratique  du  tissage. 

3",c  année  : Mathématiques  (algèbre,  géomé- 
trie descriptive,  géométrie  analytique,  mécani- 
que), dessin,  langue  française,  physique,  chimie 
avec  manipulations,  histoire,  géographie  commer- 
ciale, travaux  manuels,  morale,  comptabilité, 
anglais,  tissage. 


CHRONIQUE  DE 

En  deuxième  année,  les  élèves  sont  exercés  à 
des  travaux  de  levé  des  plans  et  de  nivellement 
sur  le  terrain. 

En  troisième  année,  ils  vont  visiter,  sous  la 
conduite  des  professeurs  compétents,  un  certain 
nombre  d'usines,  soit  chimiques,  soit  mécaniques. 
Ils  ont  à faire  dans  ces  visites  l’étude  d’ensemble 
de  l’usine  et  une  étude  de  détail  avec  croquis. 
Chaque  élève  remet  ensuite  un  rapport. 

Le  côté  le  plus  saillant  de  la  Martinière,  celui 
auquel  elle  doit  surtout  les  résultats  remarquables 
qu’elle  a produits,  consiste  dans  des  méthodes 
spéciales  d’enseignement  qui  ne  sont  employées 
que  chez  elle. 

M.  Tabareau,  doyen  de  la  Faculté  des  sciences 
de  Lyon  et  organisateur  de  la  Martinière  (1826), 
a imaginé,  pour  l’enseignement  des  sciences  ma- 
thématiques et  physiques,  des  méthodes  suscepti- 
bles de  mettre  un  professeur  ordinaire  à même 
de  faire  travailler  en  même  temps  tous  les  élèves 
d’une  classe  très  nombreuse  (100  élèves),  sans 
qu’aucun  d’eux  cesse  un  instant  d’avoir  son 
attention  éveillée.  Ce  résultat  est  obtenu  par  un 
système  d’interrogations  soit  simultanées,  soit 
isolées,  combinées  avec  des  exercices  faits  con- 
stamment en  classe  par  les  élèves,  sur  des  plan- 
chettes de  bois  et  des  ardoises  qu’ils  ont  entre 
les  mains,  exercices  qui  sont  corrigés  immédia- 
tement par  le  professeur  ou  par  le  répétiteur. 
Une  leçon  n’est  jamais  faite  à la  Martinière  sous 
forme  purement  orale  ; la  parole  du  professeur  y 
est  toujours  intimement  et  constamment  mêlée 
avec  le  travail  personnel  des  élèves.  La  méthode 
Tabareau,  qu’il  serait  trop  long  d’exposer  en 
détail,  est  employée  dans  toutes  les  classes  de  la 
Martinière,  même  les  classes  de  lettres. 

L’enseignement  du  dessin,  créé  par  M.  Du- 
pasquier,  architecte,  présente  une  originalité 
aussi  remarquable  que  celui  des  sciences.  Cet  en- 
seignement, organisé  en  1833,  supprimait  abso- 
lument la  copie  de  l’estampe.  Partant  de  ce  prin- 
cipe que  faire  exercer  l’œil  sans  le  jugement  est 
peu  rationnel,  M.  Dupasquier  débuta  par  donner 
des  leçons  élémentaires  de  perspective  linéaire, 
se  bornant  à la  direction  et  au  parallélisme  des 
lignes,  ainsi  qu’au  développement  des  surfaces, 
le  tout  dessiné  sur  ardoise.  Puis,  pour  faire  faire 
aux  élèves  l’application  de  cette  étude  aux  mo- 
dèles reliefs,  il  créa  des  modèles  exerçant  simul- 
tanément l’œil,  la  main,  l’intelligence,  et  servant 
à résoudre  pratiquement  les  éléments  de  perspec- 
tive. Enfin,  il  compléta  cette  partie  de  l’ensei- 
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gnement  par  des  modèles  qui,  quoique  d’une 
conception  simple,  présentaient  la  plupart  des 
difficultés  à résoudre  en  perspective. 

Le  côté  réellement  original  et  heureux  de  la 
méthode  Dupasquier  ne  consiste  pas  seulement 
dans  le  dessin  d’ardoise,  dans  l’emploi  de  mo- 
dèles spéciaux,  et  dans  cette  conception  hardie 
de  faire  commencer  l’étude  du  dessin  par  la 
perspective  pour  des  enfants  de  douze  ans  (ils 
en  ont  treize  maintenant).  Il  consiste  particuliè- 
rement aussi  dans  cet  enseignement  général  qui 
manque  malheureusement  encore  dans  la  plupart 
des  cours  de  cette  nature.  Le  cours  de  dessin  de 
la  Martinière  est  réellement  une  classe,  au  lieu 
d’être,  comme  presque  toujours  en  pareil  cas,  un 
atelier. 

La  coordination  en  un  ensemble  raisonné  des 
différentes  études  que  M.  Dupasquier  introduisit 
successivement  dans  son  cours  lui  permit  et  per- 
met encore  d’enseigner  en  deux  années  à des  en- 
fants de  douze  à quatorze  ans  n’ayant  jamais 
dessiné  : 1°  le  dessin  perspectif  à main  levée  ; 
20  la  perspective  linéaire  ; 30  le  dessin  de  pro- 
jection ; 40  enfin  l’application  du  tracé  des  om- 
bres et  du  lavis  aux  dessins  perpectifs  les  plus 
compliqués. 

Depuis  quelques  années  seulement,  on  a ajouté 
à cet  enseignement  le  concours  de  troisième 
année  qui  comprend  le  complément  de  l’étude 
des  ombres  et  de  la  perspective  linéaire,  le  dessin 
architectural,  enfin  et  surtout  le  dessin  de  ma- 
chines, tant  au  point  de  vue  du  trait  qu’au  point 
de  vue  du  croquis  coté  d’ateliers. 

Chaque  classe  de  la  Martinière,  qui  comprend, 
comme  nous  l’avons  dit  plus  haut,  jusqu’à  cent 
élèves,  est  dirigée  par  un  professeur  constamment 
assisté  d’un  répétiteur.  Le  personnel  enseignant 
se  recrute  surtout  parmi  les  anciens  élèves  de 
l’école,  qui  deviennent  d’abord  répétiteurs,  puis 
professeurs.  Les  professeurs  qui  ne  sont  pas  an- 
ciens élèves  de  l’école  réussissent  généralement 
très  peu,  parce  que,  n’étant  pas  imbus  des  mé- 
thodes spéciales  de  la  Martinière,  ils  ne  veulent 
pas  ou  ne  savent  pas  appliquer  ces  méthodes. 
Seulement,  pour  suppléer  à l’insuffisance  de  l’in- 
struction première  des  élèves  de  l’école  qui  se 
destinent  à l’enseignement,  on  leur  fait  suivre 
des  cours  qui  les  préparent  au  baccalauréat  d’a- 
bord, et  ensuite  aux  licences  scientifiques. 

Les  élèves  qui  justifient,  à la  fin  de  la  troisième 
année  d’écudes,  d’une  instruction  suffisante  reçoi- 
vent le  diplôme  d’élève  de  la  Martinière. 


REVUE  DES  ARTS  DECORATIFS. 


iBu 


Près  de  80  pour  cent  des  élèves  entrent,  à leur 
sortie  de  l'école,  dans  le  commerce,  la  banque, 
ou  dans  l’industrie  de  la  soierie.  Les  autres,  ou 
continuent  leurs  études,  ou  se  placent  chez  des 
ingénieurs,  des  architectes,  ou  dans  les  indus- 
tries chimiques,  ou  dans  la  construction  mécani- 
que, ou  enfin  dans  des  industries  diverses. 

L’école  a fourni  ainsi  depuis  sa  création  près 
de  20,000  sujets  à l’industrie  et  au  commerce. 
La  plupart  des  chefs  de  maisons  de  produits 
chimiques,  qui  sont  des  industries  si  importantes 
à Lyon,  sont  sortis  de  la  Marcinière.  On  peut 
donc  dire  que  cette  école  a eu  une  très  grande 
influence  sur  le  développement  des  principales 
industries  de  la  région  lyonnaise. 

Outre  ses  ateliers  manuels,  la  Martinière  pos- 
sède un  Musée  important,  des  collections  consi- 
dérables, principalement  en  phjsique,  chimie, 
cinématique,  géométrie,  tissage,  modèles  de  dessin 
et  une  bibliothèque. 

La  fortune  actuelle  de  la  Martinière  s’élève, 
outre  son  immeuble  et  ses  collections,  qui  valent 
plus  d'un  million,  à 140,000  francs  de  rentes. 
C’est  donc  un  total  de  190,000  francs  de  rentes, 
qui  sont  dépensés  à peu  près  intégralement  chaque 
année.  Cette  fortune  provient  en  partie  du  ca- 
pital légué  par  le  major  Martin,  et  grossi  des 
économies  qui  ont  été  faites,  surtout  dans  les 
premières  années,  et  en  partie  des  sommes  qui 
ont  été  léguées  successivement  par  le  D'  Eynard, 
(15,000  francs  de  rentes  en  1837),  par  le  Dr  Gi- 
libert  (20,000  francs  de  rentes  en  1879  , et  par 
le  Dr  Bonnarie,  2,000  francs  de  rentes  en  1876). 

L’école  la  Martinière  jouit  d’une  réputation 
méaitée  en  France  et  à l’étranger,  réputation  que 
lui  ont  value  les  immenses  résultats  qu’elle  a 
produits  et  l’étude  de  ses  méthodes  par  les 
hommes  compétents  des  différents  pays.  Un  fait 
particulier  à noter,  c’est  que  ces  méthodes  ont 
été  copiées  à l’étranger  beaucoup  plus  qu’en 
France.  Ce  n’est  que  depuis  quelques  années  que 
la  réforme  de  l’enseignement  du  dessin  dans 
notre  pays  est  étudiée  en  s’appuyant  précisément 
sur  les  principes  qui  sont  pratiqués  à la  Marti- 
nière depuis  un  demi-siècle. 

N. 

P. -S.  — A l: article  qu’on  vient  de  lire  nous  ajou- 


terons les  réjlexions  suivantes  qui  nous  sont  suggé- 
rées par  un  homme  de  haute  compétence  dans  les 
questions  concernant  l’enseignement  spécial  poui  la 
décoration  des  tissus.  AI.  Th.  Biais. 

L’Ecole  des  beaux-arts  de  Lyon,  qui  a joui  pen- 
dant longtemps  d’une  haute  réputation  en  formant 
dans  divers  genres  des  maîtres  comme  Saint-Jean, 
de  Boislieu,  Flandrin,  Périn,  Orsel,  etc.,  a con- 
tinué à briller  principalement  par  les  œuvres  de 
ces  paysagistes  ou  des  peintres  de  fleurs. 

Ce  qu’on  nomme  à Lyon  la  fabrique  a malheu- 
reusement été  délaissé  par  les  artistes  de  talent, 
ce  qui  est  du  reste  facile  à expliquer  ; car  la  mode 
n’étant  plus  au  broché , le  dessin  de  fleurs,  qui  en 
était  le  principal  élément,  n’avait  plus  qu'à  dimi- 
nuer et  diminua  tous  les  jours.  D'un  autre  côté, 
l’Ecole  n’avait  pas  des  cours  à’ ornement  assez 
bien  organisés,  à tous  les  points  de  vue,  pour 
suffire  à la  fabrication  du  meuble.  Ces  faits  expli- 
quent comment  nous  voyons  des  soieries  d’une 
fabrication  supérieure  exécutées  sur  des  dessins 
généralement  fort  médiocres. 

N’y  aurait-il  pas  pour  l’Ecole  de  la  Martinière 
un  rôle  très  noble  et  très  utile  à jouer  dans  cette 
circonstance  en  développent  au  point  de  vue  de 
la  fabrique  des  cours  de  dessin  essentiellement 
décoratif,  venant  servir  de  base  à la  fabrication 
lyonnaise  qui  n’a  rien  perdu  ni  de  son  importance 
ni  de  sa  perfection.^ 

On  verrait  au  bout  de  peu  de  temps  de  l’exer- 
cice ces  cours  bien  faits  remonter  le  niveau  de 
l’art  industriel  à Lyon  et  la  grande  industrie  de 
cette  ville  éloigner  toute  concurrence  de  l’étran- 
ger. L’Ecole  existe,  c’est  donc  une  bien  petice 
question  d’argent  et  de  temps  pour  organiser  ces 
cours. 

L’argent  ne  manque  jamais  en  France  pour 
défendre  et  maintenir  les  nobles  causes.  Les 
fabricants  lyonnais  trouveront  parmi  eux  des 
hommes  capables  d’organiser  ces  cours.  Ils  trouve- 
raient du  reste  en  dehors  de  Lyon,  à Paris  surtout, 
un  appui,  une  aide  et  un  dévouement  qui  ont  déjà 
fait  leurs  preuves  et  qui  ne  manqueront  pas  à ceux 
qui,  comme  nous,  cherchent  le  relèvement  des 
industries  d’art  qui  sont  une  des  gloires  de  notre 
pays. 
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LES  TRAVAUX  DE  LA  MANUFACTURE  DES  GOBELINS 


Depuis  quelques  années,  la  Manufacture  na- 
tionale des  Gobelins  a adopté  un  parti  excel- 
lent, celui  de  diriger  ses  principaux  travaux 
vers  un  but  décoratif  bien  déterminé.  Elle  fa- 
brique ses  tentures  en  vue  d'un  emplacement 
choisi  dans  un  édifice  appartenant  à l’Etat  et 
commande  les  modèles  aux  artistes  spécialement 
pour  la  destination  assignée  à la  tenture.  C’est  là 
une  très  bonne  mesure  et  essentiellement  dans 
l’esprit  de  l’art  décoratif. 

Voici  le  détail  de  ce  genre  de  travaux  en  cours 
d’exécution  et  dont  les  modèles  sont  commandés: 

Palais  de  l’Elysée  : salon  du  premier  étage. 
Suite  de  dix-neuf  panneaux  et  dessus  de  porte, 
par  M.  Galland.  Une  partie  des  modèles  esc 
actuellement  exposée  au  Salon  des  Arts  décora- 
tifs. Les  tapisseries  exécutées  précédemment  pour 
la  même  salle,  d’après  les  cartons  de  M.  Baudry, 
ont  été  ‘ brûlés  en  1871  sous  la  Commune,  dans 
l'incendie  des  Gobelins.  Il  ne  reste  plus  au 
musée  de  la  Manufacture  que  le  Coucher,  le  Prin- 
temps et  Y Hiver. 

Salon  du  rez-de-chaussée.  — Neuf  panneaux 
par  M.  Lameire  au  point  de  la  Savonnerie,  les 
sujets  sonc  les  attributs  des  arts,  des  sciences, 
de  l’industrie,  de  la  marine,  etc. 

— Palais  du  Luxembourg  : escalier  d’hon- 
neur du  Sénat  : huit  panneaux  de  verdures  par 
MM.  de  Curzon,  Bellel,  Bergasse,  P.  Colin, 
Maloisel,  P.  Flandrin,  Lansyer  , Harpignies. 
M.  Maloisel  est  sous-chef  d’atelier  à la  Manu- 
facture, professeur  de  dessin  dans  les  écoles  du 
soir  de  la  ville  de  Paris  ec  peintre  de  paysage  ; il 
exécutera  lui-même  en  tapisserie  le  modèle  qui 
lui  a été  commandé  ; c’est  la  première  fois, 
croyons-nous,  qu’un  fait  semblable  se  présente 
aux  Gobelins.  La  décoration  du  même  emplace- 
ment sera  complétée  par  quatre  panneaux  exé- 
cutés à la  Manufacture  de  Beauvais,  d’après  les 


Banquet  de  clôture  de  l’exposition  d’ Am- 
sterdam. — Les  exposants  d’Amsterdam  ont 
offert  le  14  novembre,  à l’Hôtel  Continental,  un 
banquet  au  ministre  du  commerce.  Plus  de  trois 
cents  personnes  avaient  pris  place  dans  la  grande 


modèles  de  Mmc  Escalier  et  de  MM.  Mairiat, 
Petit  et  Tony  Faivre. 

— Bibliothèque  nationale  : chambre  dite  de 
Mazarin  (cette  pièce  précède  la  grande  galerie 
décorée  par  Romanelli,  appelé  en  France  par  le 
cardinal  Mazarin). 

Le  Génie  des  arts , des  lettres  et  des  sciences 
dans  l’antiquité.  Ce  modèle  a été  donné  à 
M.  F.  Ehrmann  à la  suite  d’un  concours  public. 
La  décoration  entière  comprendra  deux  autres 
grandes  tentures  montrant  le  même  motif  au 
moyen  âge  et  à la  Renaissance  et  deux  figures 
allégoriques  isolées  : les  Imprimés , les  Alanu- 
scritSj  qui  symbolisent  deux  des  sections  de  la 
Bibliothèque. 

— Salle  d’exposition  (les  objets  rares  et 
précieux  appartenant  à la  Bibliothèque  seront 
exposés  dans  cette  salle  située  au  premier  étage). 
Grande  tenture  au  point  de  la  Savonnerie  d’après 
les  cartons  de  M.  J. -B.  Lavasde;  cette  tenture  sera 
engagée  dans  les  belles  boiseries  de  la  Régence 
qui  étaient  dans  l’ancien  cabinet  des  Estampes. 

— Panthéon  : transept  de  gauche  et  de  droite. 
— Neuf  tentures  au  point  de  la  Savonnerie, 
d’après  les  cartons  de  M.  Lameire. 

On  a remarqué  que  les  tentures  pour  le  vesti- 
bule du  palais  de  l’Elysée,  pour  la  salle  de  l’expo- 
sition de  la  Bibliothèque  nationale  et  pour  les 
transepts  du  Panthéon  sont  au  point  de  la 
Savonnerie,  c’est-à-dire  en  velours.  Jadis  on  ne 
fabriquait  dans  l’atelier  de  la  Savonnerie  que  des 
tapis  de  pied,  mais  le  prix  de  revient  très  élevé 
et  la  perfection  du  travail  ont  fait  penser  que 
l’on  pouvait  donner  à ces  ouvrages  une  desti- 
nation plus  noble  et  c’est  ainsi  qu’on  est  arrivé 
à les  utiliser  pour  la  décoration  murale. 

Nous  espérons  être  autorisés  à reproduire  suc- 
cessivement les  principaux  modèles  des  tentures 
actuellement  sur  métiers  ou  commandées. 


salle  du  rez-de-chaussée.  A la  table  d’honneur 
étaient  assis  aux  côtés  de  M.  Hérisson  : MM.  Bar- 
bedienne,  Bouilhet,  Teisserenc  de  Bort,  Dietz- 
Monnin,  Antonin  Proust,  Bcssand,  Sandoz,  etc. 
Nous  avons  encore  remarqué  dans  cette  nombreuse 
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assistance,  parmi  les  principaux  représentants  du 
haut  commerce  parisien,  MM.  Piat,  Christofle, 
Rodanet.  Fourdinois,  Boucheron,  Duvelleroy,  les 
éditeurs  Didot,  Quantin,  Charavay,  Rouveyre, 
Hetzel  fils,  M.  Corroyer,  M.  Georges  Berger, 
etc.,  etc. 

A l’issue  du  banquet,  pendant  lequel  s'est  fait 
entendre  la  musique  de  la  garde  républicaine, 
M.  Barbedienne  s’est  levé  et  a porté  à la  France 
un  toast  chaleureusement  applaudi.  Après  lui, 
M.  Bouilhet,  vice-président  de  la  Société  des  Arts 
décoratifs,  a pris  la  parole  et  a prononcé  un 
excellent  discours  dont  nous  sommes  heureux  de 
pouvoir  citer  quelques  passages.  Il  a d’abord 
rappelé  les  nombreuses  récompenses  obtenues  à 
Amsterdam  par  notre  industrie. 

« 1,200  récompenses  obtenues  par  1,700 

exposants,  et  parmi  elles  169  diplômes  d’honneur 
et  350  médailles  d’or  montrent  en  quelle  haute 
estime  notre  industrie  française  a été  tenue  par 
le  jury  international.  Pleine  justice  lui  a été 
rendue,  et  si  nous  avons  rencontré  certaines  ému- 
lations inquiétantes  pour  notre  suprématie,  nous 
avons  eu  la  satisfaction  de  constater  que  la  France 
était  restée,  malgré  tout,  égale  à elle-même...» 

Nous  citerons  surtout  les  dernières  paroles  de 
cette  allocution  qu’on  pourrait  donner  comme 
un  parfait  programme  à nos  fabricants  modernes, 

programme pour  l’exportation  et  aussi  peut- 

être  pour  le  grand  public  français  qui,  ne  poit- 
vantpayerun  prix  élevé  les  objets  d’usagecourant, 
a le  droit  néanmoins  de  souhaiter  qu’ils  soient 
toujours  d’une  composition  élégante  et  d’un  goût 
pur. 

« Nous  avons  pu  constater,  a dit  M.  Bouilhet, 
que  l’excellence  de  produit  n’était  pas  toujours 
ce  que  l’acheteur  recherchait  le  plus  et  qu’il  fal- 
lait savoir,  non  pas  faire  du  médiocre,  comme  on 
l’a  dit  dernièrement  au  banquet  offert  à M.  Dietz- 
Monnin  par  ses  collaborateurs,  mais  plutôt  faire 
des  produits  à meilleur  marché,  tout  en  leur  con- 
servant ce  cachet  particulier  qui  est  le  propre  de 
notre  génie  et  qui  fait  leur  supériorité,  qu’il 
fallait  à l’avenir  organiser  nos  usines  pour  pro^ 
duire  plus  économiquement  et  suppléer  à la 
cherté  de  la  main-d’œuvre  par  l’habileté  et  l’ingé- 
niosité de  la  fabrication.  Nous  avons  pu  constater 
aussi  que  les  imitateurs  ne  nous  manquaient  pas 
et  que  nous  nous  trouvions  plus  souvent  en  pré- 
sence de  copistes  que  d’inspirés  et  que  nos  idées, 


nos  modèles,  nos  inventions  leur  profitaient  plus 
qu’à  nous-mêmes. 

« Mais,  confiants  dans  le  génie  inventif  de  notre 
race,  nous  ne  devons  pas  craindre  de  marcher  en 
avant  et  de  contre-balancer  l’efTort  des  imitateurs 
par  l’originalité  créatrice  et  la  supériorité  de  nos 
produits...  » 

Après  M.  Bouilhet,  le  ministre  du  commerce, 
M.  Hérisson,  a pris  à son  tour  la  parole.  11  a 
parlé  de  la  fondation  de  chambres  de  commerce  à 
l’étranger  et  des  musées  commerciaux  qu’on  se 
propose  de  fonder.  Il  a tracé  le  plan  du  Moniteur 
du  commerce,  sorte  de  revue  commerciale  rédigée 
sous  le  patronage  officiel  du  ministre  et  qui  con- 
tiendra les  renseignements  les  plus  complets  sur 
le  mouvement  de  notre  industrie.  En  terminant, 
M.  Hérisson  a annoncé  que  « l’Exposition  d’Ams- 
terdam a été  la  préparation  d’une  nouvelle  Expo- 
sition qui  sera  inaugurée  pour  l’anniversaire  de 
la  Révolution.  « Donc,  s’est-il  écrié,  après  avoir  bu 
« aux  précurseurs  d’Amsterdam,  buvons  à la  future 
« Exposition  de  1889!  » 

Exposition'  d’art  industriel  a Bruxelles. 
— Nous  avons  annoncé  qu'une  exposition  d'art 
industriel,  comprenant  les  dentelles,  les  brode- 
ries, les  passementeries,  les  éventails,  les  bou- 
tons et  les  fleurs  artificielles,  s’ouvrirait  à Bruxelles, 
au  Palais  des  Beaux-Arts,  vers  la  fin  du  mois 
de  décembre  prochain.  Afin  de  faciliter  l’or- 
ganisation de  la  section,  qui  comprend  les  objets 
d'art  ancien,  le  comité  d’exécution  vient  de  con- 
stituer, sous  la  présidence  de  M.  le  comte  Adrien 
d’Oultremont,  un  comité  spécial  chargé  de  tout 
ce  qui  concerne  cette  section. 

Ce  comité  adresse  un  appel  à tous  les  amateurs 
qui,  dans  leurs  collections  d'objets  anciens,  pos- 
séderaient quelques  spécimens  se  rattachant  au 
cadre  de  l'exposition,  avec  prière  de  vouloir  bien 
les  lui  confier  pour  le  temps  assez  restreint  qu’elle 
durera. 

Rappelons  que  des  concours  d’éventails  et  de 
dessins  de  dentelles  sont  organisés  à l’occasion  de 
cette  exposition.  Ces  concours  sont  au  nombre  de 
six  et  des  prix  de  i,ooo,  5°°?  3°°  et  200  francs 
y sont  affectés.  L’envoi  des  objets  de  concours 
devra  être  fait  le  3 novembre,  au  Palais  des 
Beaux-Arts,  à Bruxelles. 


L‘ Imprimeur-Éditeur  Gérant:  A.  Quantin. 
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LA  DÉCORATION  DES  HORLOGES 


L’HORLOGE  DE  L’HOTEL  DE  VILLE 


lîcil'roi  Je  Douai. 


ue  l’imagination  humaine  se  plaise  à entourer  d’ornements  et  de 
symboles  l’instrument  avec  lequel  nous  mesurons  le  temps, 
voilà,  certes,  qui  se  comprend  sans  peine.  L’art  décoratif  ne  saurait 
avoir  de  meilleur  emploi  que  de  prêter  sa  grâce  aux  horloges  et  pen- 
dules, ces  compagnons  de  notre  vie,  ces  tyrans  de  notre  bonheur  qui 
gâtent  sans  cesse  celui  de  l’heure  présente  en  nous  disant  combien  il 
est  fugitif.  Aussi  de  quelles  formes  infinies,  de"  quels  déguisements 
aimables  n’a-t-on  point  cherché  à affubler  cet  indispensable  serviteur 
de  l'homme,  qu’on  le  destine  à prendre  place  sur  la  cheminée  d’un 
salon  d’apparat,  ou  dans  la  douce  intimité  d’une  chambre  de  jolie 
femme.  De  quelles  inventions  spirituelles  et  délicieuses  d’habiles 
artistes  ne  se  sont-ils  pas  mis  en  frais  pour  donner  une  signification 
mélancolique  ou  joyeuse,  au  moyen  de  figures  et  d’ornements  sym- 
boliques, à l’implacable  rotation  des  aiguilles  sur  le  cadran  de  nos 
pendules  ! Mais  ce  n’est  point  là  un  sujet  que  nous  désirions  traiter 
pour  aujourd’hui.  C’est  un  problème  plus  simple  que  nous  voudrions 
essayer  de  formuler  en  quelques  mots  à propos  de  l’horloge  du  nouvel 
Hôtel  de  Ville  qui  vient  récemment  d’être  achevée. 

S’il  n’est  point  indifférent  de  donner  telle  ou  telle  forme  aux  pen- 
dules qui  prennent  place  dans  nos  demeures,  et  si  le  goût  commande 
d’en  varier  la  parure  selon  les  salles  auxquelles  on  les  destine,  ou  selon 
la  personne  qui  en  doit  faire  usage,  il  n’est  pas  moins  nécessaire  d’appor- 
ter la  même  attention,  la  même  prévoyance  délicate  dans  la  construction 
des  horloges  monumentales  dont  on  décore  extérieurement  les  palais 


IV. 
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publics.  Celles-ci  ont  à remplir  un  rôle  si  parfaitement  déterminé,  elles  ont  en  quelque  sorte 
une  fonction  sociale  si  caractéristique  qu’il  est  bien  évident  que  les  architectes  n’ont  point  le 
droit  de  n’en  pas  tenir  compte  ni  de  ne  point  se  conformer  au  but  auquel  elles  correspondent. 
Ces  horloges,  en  effet,  suivant  le  monument  dont  elles  font  partie,  suivant  la  ville  et  le 
quartier  où  elles  font  entendre  leur  glas  régulier,  n'ont-elles  pas  une  importance  différente? 
Ne  sont-elles  pas  chargées,  dans  la  fièvre  d’activité  qui  emporte  les  habitants  d’une  cité,  de 

régler  le  cours  de  la  journée,  d’in- 
diquer à chacun  son  devoir,  le  mo- 
ment des  affaires  et  le  moment  du 
repos?  S’adressant  ainsi  indistinc- 
tement à tous,  rendant  des  services 
à tous,  surtout  dans  nos  villes  mo- 
dernes où  le  prix  du  temps  est  si 
hautement  proclamé,  ne  s’ensuit-il 
pas  qu'il  est  indispensable  de  bien 
méditer  l’emplacement  qui  convient 
à ces  horloges,  la  forme  qu'elles 
doivent  affecter,  la  disposition  ar- 
chitecturale qui  siéra  aux  unes  et 
non  aux  autres,  de  façon  qu'elles 
soient  bien  en  évidence  et  que  leur 
décor  soit  approprié  aux  idées  gé- 
nérales qu’il  est  destiné  à évo- 
quer? 

Le  moyen  âge  et  la  Renais- 
sance surent  si  bien  comprendre  le 
rôle  des  horloges  publiques,  que 
presque  toutes  celles  qu’on  fit  à ces 
époques  témoignent  des  préoccupa- 
tions diverses  de  ceux  qui  les  con- 
struisirent. Dès  le  xnc  siècle,  où  les 
horloges  à sonnerie  commencent  à 
faire  leur  apparition,  on  apporte  à 
leur  décoration  une  fantaisie  remar- 
quable et  toujours  logique.  A partir 
du  xive  siècle,  il  n’y  eut  guère  de 
villes  en  Italie,  en  Allemagne  ou 
en  France  où  l’on  ne  vît  soit  à la  maison  publique,  soit  aux  églises  une  horloge,  véri- 
table œuvre  d’art,  qui  n’indiquât  nettement  par  ses  formes  heureuses  et  la  vaste  dimension 
du  cadran  souvent  orné  de  peintures,  et  par  l’ingéniosité  plaisante  du  mécanisme  de  son- 
nerie l’intention  formelle  qui  avait  présidé  à son  établissement.  Chaque  habitant  pouvait 
de  loin  lire  distinctement  l’heure.  L’horloge,  pourvue  d’un  carillon  compliqué  qui  faisait 
voler  sa  chanson  joyeuse  jusqu’au  fond  des  plus  sombres  réduits,  avait  sa  personnalité 
propre,  son  caractère  particulier  en  lequel  venaient  se  fondre  et  s’incarner  toutes  les 
diversités  du  caractère  local.  Le  proverbe,  aujourd’hui  encore  en  vigueur,  qui  parle  de 
l'amour  qu’on  a pour  son  clocher  ne  vient-il  pas  de  ce  que  ce  clocher  respecté,  orné  de 
l'horloge  vénérable,  résume  les  tristesses  et  les  joies  de  toutes  les  heures  de  la  vie? 

Tout  le  monde  a vu  ou  entendu  parler  des  horloges  célèbres  des  cathédrales  de  Lyon, 


Composition  de  Niccolo  dell  Abate,  pour  la  décoration  de  l’horloge 
du  palais  public  de  Bologne. 
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de  Strasbourg,  de  Caen,  de  Lille,  de  Metz,  d’Auxerre,  de  Sens,  de  Dijon,  etc.,  qui  étaient 
accompagnées  de  jacquemarts  frappant  sur  les  timbres  avec  des  marteaux.  Celle  de  Stras- 
bourg se  composait  d’un  grand  disque  de  bois,  représentant  en  peinture  les  indications 
relatives  aux  principales  fêtes  mobiles.  Dans  la  partie  du  milieu  se  trouvait  un  cadran  dont 
les  aiguilles  marquaient  les  mouvements  du  soleil  et  de  la  lune,  les  heures  et  leurs  subdi- 
visions. Le  couronnement  était  orné  d’une  statuette  de  la  Vierge,  devant  laquelle  on 
voyait,  à l’heure  de  midi,  s’incliner  trois  mages  : un  coq  chantait  au  même  instant  en 
battant  des  ailes.  Un  petit  carillon  jouait 
des  airs  à certaines  heures.  A Berne,  en 
Suisse,  on  voit  une  horloge  dont  le  mouve- 
ment est  encore  plus  singulier  : à chaque 
heure  un  coq  chante,  un  tou  frappe  avec 
deux  petits  marteaux  sur  deux  cloches, 
tandis  qu’un  personnage  assis  sur  un  trône 
tourne  la  tête  en  ouvrant  une  large  bouche 
et  baisse  d’une  main  un  sceptre  et  de  l’autre 
un  sablier  autant  de  fois  que  frappent  les 
marteaux;  devant  ce  roi  défilent  des  ours 
dans  toutes  sortes  de  poses  et  de  costumes. 

A Lunden,  en  Suède,  il  y avait  une  horloge 
si  artistement  combinée  que  lorsqu’elle  son- 
nait les  heures,  deux  cavaliers  se  rencon- 
traient et  se  donnaient  autant  de  coups  qu’il 
y avait  d’heures  à sonner;  puis  une  porte 
s'ouvrait,  et  dans  le  fond  apparaissait  un 
théâtre  oü  la  Vierge  Marie,  assise  sur  un 
trône  et  tenant  l’enfant  Jésus  entre  ses  bras, 
recevait  la  visite  des  mages,  suivis  d’une 
troupe  de  cavaliers;  les  rois  se  prosternaient 
et  offraient  leurs  présents;  deux  trompettes 
sonnaient  pendant  la  cérémonie;  puis  ce 
spectacle  finissait  brusquement  pour  recom- 
mencer à l’heure  suivante. 

Nous  donnons  ici  le  fac-similé  d’un 
dessin  composé  par  Niccolo  dell’Abate  pour 
la  décoration  sculpturale  de  l’horloge  du  pa- 
lais public  de  Bologne1.  Le  panneau  princi- 
pal, compris  entre  deux  colonnes  ioniques,  montre  le  Zodiaque  entouré  de  six  figures  allé- 
goriques : dans  le  haut  la  Justice  et  la  Foi;  au-dessous  d’elles,  Apollon  et  Saturne  debout, 
et  dans  le  bas  un  fleuve  couché  (sans  doute  le  Reno)  et  la  Felsina  (Bologne).  Derrière  le 
fleuve  on  voit  les  deux  tours  caractéristiques  de  Bologne,  l'Asinelli  et  la  Garisenda,  et 
près  de  la  figure  de  la  Felsina  un  bouclier  qui  porte  la  devise  : Libertas.  Nous  pourrions 
citer  bien  d’autres  spécimens  de  ces  horloges  d'Italie  aussi  parfaitement  comprises  et  aussi 
somptueusement  exécutées. 

A Paris,  l’horloge  monumentale  du  palais  de  Justice  (nous  en  donnons  egalement 

1.  Voir  a notice  que  nous  avons  consacrée  à cette  composition  dans  notre  volume  des  Modèles  d’art  décoratif  dit 
musée  du  Louvre  (1  vol.  grand  in-*°.  A.  Quantin.  éditeur). 


L’horloge  du  palais  de  Justice,  a Paris,  décorée 
par  Germain  Pilon. 
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une  reproduction  réduite)  dont  la  construction  remonte  à Charles  V,  et  qui  sous  Charles  IX 
et  Henri  III  fut  remaniée,  peinte  à fresque,  puis  ornée  de  figures  par  Germain  Pilon, 
avant  d’être  de  nouveau  restaurée  par  M.  Duc  en  notre  siècle,  est  une  des  plus  anciennes 
et  des  plus  remarquables  horloges  publiques  en  France.  Nos  architectes  pourraient  encore 
s’en  inspirer  comme  d'un  modèle  excellent  pour  la  simplicité  et  la  franchise  de  composi- 
tion, l’harmonie  des  lignes,  les  justes  proportions.  Malheureusement  nous  avons  perdu  la 


I L Liio/i/s. 


Croquis  de  l’horloge  du  nouvel  Hôtel  de  Ville,  à Paris. 


naïveté  de  nos  devanciers,  et  nous  ne  savons  plus  retrouver  leur  clarté  d’invention  ni  leur 
amour  pour  la  logique  dans  la  recherche  de  l’élégance. 

L'horloge  du  nouvel  Hôtel  de  Ville  de  Paris  a été,  il  faut  le  reconnaître,  traitée  par 
l'éminent  architecte  de  ce  beau  monument  avec  un  soin  tout  spécial.  On  a voulu  lui  faire 
honneur,  car  on  a bien  compris  la  place  que  doit  occuper  dans  un  édifice  de  cette  nature 
l’instrument  chargé  de  régler  le  temps  et  d’indiquer  à la  grande  cité  les  heures  qui 
s’écoulent.  Située  au  beau  milieu  de  la  façade,  cette  horloge  forme  en  quelque  sorte  dans 
le  vaste  monument  un  édicule  ù part,  avec  son  couronnement,  son  entablement,  ses 
pilastres  et  son  soubassement,  s'harmonisant  étroitement  avec  la  ligne  générale,  et  décou- 
pant sa  fine  et  riche  silhouette  sans  troubler  l’unité  de  l'ensemble.  A gauche  et  à droite  du 
cadran,  ménagé  dans  la  brisure  d’un  premier  fronton,  on  voit  deux  statues  debout  entourées 
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d’enfants  et  d’attributs  divers  : elles  représentent  le  commerce  et  l’industrie.  Puis,  tout 
auprès  de  celle-ci,  couchées  sur  les  consoles  d’angle,  viennent  deux  figures  semblant  per- 
sonnifier la  Seine  et  la  Marne.  Au-dessus  du  cadran,  dans  un  tympan  entre  deux  pilastres, 
est  aussi  la  Ville  de  Paris,  à l’allure  fière  et  imposante,  mais  qui  semble  mal  à l’aise  en 
cette  posture,  car  elle  paraît  emprisonnée  dans  son  cadre  de  pierre.  Enfin  vient  un  fronton 
triangulaire  au  milieu  duquel  se  trouve  l’écusson  de  la  Ville  de  Paris  et  surmonté  de 
chaque  côté  de  deux  figures  de  femmes,  la  Vigilance  et  la  Prudence.  C’est  le  morceau  le 
plus  achevé  de  l’œuvre,  d’une  exécution  délicate,  d’un  dessin  élégant  et  pur,  conçu  dans 
le  sentiment  de  la  Renaissance  et  avec  des  finesses  d’orfèvrerie.  Il  est  dû  à un  très  habile 
sculpteur,  M.  Ch.  Gauthier,  professeur  à l’École  des  arts  décoratifs  et  auteur  de  divers 
travaux  remarquables.  Mais  il  y a une  ombre  à ce  tableau  et  c’est  ici  que  se  pose  le  pro- 
blème que  nous  indiquions  en  commençant. 

Au  milieu  de  ces  onze  figures  magnifiquement  étagées,  dans  cet  appareil  monumental 
de  l'horloge,  que  devient  le  cadran,  motif  principal  autour  duquel  tout  le  reste  ne  devrait 
être  qu’accessoire  ? Hélas!  il  disparaît  humblement,  s’efface  devant  cette  richesse,  et  c’est  à 
peine  si  l’on  en  pouvait,  du  bas  de  l’Hôtel  de  Ville,  apercevoir  les  aiguilles,  avant  que 
l’architecte,  pour  remédier  à cet  effet  déplorable  dont  il  se  rendit  compte  après  coup,  n’eût 
essayé  d’en  augmenter  les  proportions.  De  telle  sorte  que  l’esprit  était  impérieusement 
envahi  par  le  dilemme  suivant  : ou  bien  l’architecte  n’a  pas  eu  l’intention  d’établir  là 
une  horloge,  et  alors  ce  cadran  minuscule  n’est  plus  qu’un  ornement  incompréhensible, 
inutile,  un  rébus  proposé  aux  regards  des  passants;  ou  bien,  voulant  réellement  construire 
une  horloge,  il  a confondu  l’accessoire  et  le  principal,  et  a commis  un  impardonnable 
solécisme  en  écrasant  le  second  sous  le  luxe  du  premier. 

Telle  est  l’observation  qu’il  nous  a paru  bon  de  formuler.  Elle  a déjà  été  faite,  au 
surplus,  dans  un  recueil  spécial  que  dirige  M.  Claudius  Saunier,  le  Journal  de  l'horlogerie, 
par  un  homme  du  métier  qui  est  en  même  temps  un  artiste,  M.  Gustave  Sandoz,  dont  le 
jugement  se  trouve  ici  en  parfaite  conformité  avec  le  nôtre.  Aux  réserves  ci-dessus  expri- 
mées il  ajoute  la  réflexion  suivante,  qui  pourrait  bien  être  un  excellent  conseil  : « A notre 
époque,  dit-il,  de  remarquables  efforts  sont  tentés  pour  atténuer  le  froid  de  la  pierre  en 
employant  dans  la  construction  le  marbre,  le  bronze  ou  la  faïence  : c’était  (pour  l’horloge 
de  l’Hôtel  de  Ville)  une  occasion  unique  de  faire  dans  cette  partie  centrale  une  décoration 
polychrome,  qu’on  a cherché  évidemment  en  plaçant  des  hommes  d’armes  étincelants  d’or 
sur  la  toiture.  Cet  emploi  de  la  couleur  eût  été  certainement  là  bien  mieux  à sa  place  et 
aurait  agréablement  attiré  le  regard  en  rompant  un  peu  la  monotonie  de  la  façade.  » 

A coup  sûr,  les  graves  personnages  qui  sourient  aujourd’hui  des  antiques  horloges  à 
carillons  et  des  jacquemarts  dont  les  apparitions  méthodiques  réjouissaient  nos  aïeux  ne 
peuvent  trouver  mauvais  qu’on  essaye  d’égayer  un  objet  monotone  comme  un  cadran. 
L’art  et  la  science  ne  sont  point  en  guerre  déclarée,  j’imagine,  et  il  n’est  pas  défendu  de 
donner  un  peu  de  grâce  et  un  équilibre  harmonieux  à nos  horloges  publiques,  sous  prétexte 
que  celles-ci  prétendent  à marcher  avec  précision. 


Victor  Champier. 


ÎLjTJjJ'-J 


Yff  ,-G  MT fi 


L’ORFÈVRERIE 


D'ETAIN 


L'OEUVRE  DE  FR.  BRIOT 


SUITE 


De  longues  discussions 
se  sont  élevées  au  sujet 
de  la  profession  qu’exerçait 
François  Briot  et  de  l’é- 
poque de  son  existence.  Plu- 
sieurs ont  cru  pouvoir  affir- 
mer qu’il  était  orfèvre,  nous 
avons  cité  précédemment  les 
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i.  Voir  la  Revue  des 
rati/s,  année,  p.  i<5+. 
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raisons  qui  nous  ont  poussé  à croire  le  contraire  et  à le  supposer  graveur  en  médailles. 
A ces  raisons  déjà  exprimées  nous  ajouterons  encore  les  suivantes. 

Toutes  les  corporations  d’orfèvres  de  France  nous  ont  laissé  les  listes  des  maîtres 
ayant  exercé  la  profession;  nulle  part  nous  n’avons  retrouvé  le  nom  de  Briot.  Cette 
assertion  doit  donc  être,  à notre  avis,  complètement  mise  de  côté. 

Quant  à la  date  de  l’existence  de  Briot,  M.  Castan,  le  savant  bibliothécaire  de 
Besançon,  nous  apprend  qu’il  vivait  encore  en  1 6 1 5 ; il  s’appuie,  pour  affirmer  la  chose, 
sur  la  découverte  d’un  acte  à l’hôtel  de  ville  de  Montbéliard1. 

Dans  cet  acte,  il  est  dit  que  François  Briot  était  chargé  par  la  ville  de  Besançon  de 
faire  des  essais  de  balancier  pour  la  frappe  des  monnaies.  Il  est  beaucoup  plus  délicat 
d’établir  la  date  de  sa  naissance  : cependant  nous  croyons  pouvoir  affirmer  qu’elle  ne  peut 
pas  être  postérieure  à i55o. 

Bernard  Palissy  reproduisit  son  plat  et  son  aiguière  : or  Bernard  Palissy  étant  né 
vers  l’an  i5oo,  il  est  difficile  de  supposer  qu’il  ait  fait  cette  pièce  plus  tard  qu’en  1 5 80 ; il 
fallait  donc  qu’à  ce  moment  le  plat  de  Briot  fût  déjà  terminé.  C’est  pour  cette  raison  que 
nous  faisons  remonter  la  naissance  de  Briot  au  delà  de  i55o.  Il  aurait  donc  eu  environ 
soixante-cinq  ans  en  x 6 1 5 , date  à laquelle  son  existence  nous  est  signalée  par  les  papiers 
de  l’hôtel  de  ville  de  Montbéliard. 

Bernard  Palissy  ne  composait  point  lui-même;  il  a moulé  des  coquillages  ou  des 
animaux  d’après  nature,  il  a reproduit  en  terre  émaillée  des  statuettes  que  faisaient  des 
artistes  et  n’a  probablement  jamais  fait  lui-même  de  figures  modelées;  aussi  il  nous  est 
impossible  de  supposer  que  le  grand  céramiste  français  soit  l’auteur  du  plat  et  que  Briot 
n’en  ait  été  que  le  copiste;  par  conséquent,  nous  rentrerons  absolument  dans  les  opinions 
de  MM.  Paul  Mantz  et  Jules  Labarthe  qui  font  vivre  Briot  sous  les  règnes  de  Henri  II, 
de  Charles  IX  et  de  Henri  III. 

Des  critiques  d’art  ont  cru  voir  dans  le  plat  et  l’aiguière  en  étain  une  reproduction 
exécutée  en  surmoulé  sur  une  pièce  d’orfèvrerie  d’or  ou  d’argent;  M.  Paul  Mantz  même 
cite  un  plat  et  une  aiguière  qui  auraient  été  fondus  il  y a environ  quarante  ans  à la  Monnaie 
de  Rouen.  Il  se  base  sur  ce  fait  pour  émettre  l’opinion  que  nous  venons  d’indiquer. 

D'autres  critiques  ont  prétendu  que  la  pièce  pouvait  parfaitement  avoir  été  coulée 
dans  de  bons  creux  pris  sur  l’objet  exécuté  primitivement  en  orfèvrerie  de  prix. 

Pour  répondre  il  suffira  de  répéter  ce  que  nous  disions  tout  à l’heure,  que  Briot 
n’avait  jamais  été  orfèvre,  mais  seulement  graveur. 

Dans  un  autre  ordre  d’idées  plus  positif,  après  avoir  examiné  attentivement  la  pièce, 
quiconque  connaît  un  peu  la  ciselure  ne  peut  d’ailleurs  soutenir  une  autre  thèse  que  celle 
de  la  gravure  en  intaille. 

Il  y a dans  les  dessins,  dans  les  reliefs,  dans  le  tour  de  main,  des  détails  nombreux 
qui  sont  la  preuve  absolue  de  ce  mode  de  gravure;  jamais  ce  moule,  avec  tous  les  détails 
que  nous  signalons,  n’a  été  exécuté  au  repoussé;  jamais  avec  aucun  autre  procédé  que 
celui  de  l’intaille  on  n’aurait  obtenu  un  bas-relief  de  ce  genre. 

La  fonte  dans  des  moules  de  sable,  que  nous  n’admettons  pas  pour  le  plat  et  l’aiguière 
de  Briot,  a été  cependant  souvent  employée  pour  des  plaquettes  d’étain. 

Nous  avons  souvent  rencontré  des  reproductions  de  la  pièce  en  argent,  on  en  a fait  à 
toutes  les  époques  et  dernièrement  l'un  de  nos  collègues  les  plus  éminents,  M.  Charles 
Duron,  en  a exécuté  une  que  M.  Davis  exposait  aux  Alsaciens-Lorrains  en  1874. 

Il  nous  reste  maintenant  à indiquer  la  façon  dont  Briot  a opéré  pour  arriver  à 


1.  Voir  l’intéressante  brochure  de  M.  Castan  sur  les  Briot. 
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Pot  en  étain,  xvi«  siècle. 
(Musée  de  Breslau.) 


l’exécution  de  son  chef-d’œuvre.  Les  procédés  que  nous  allons  indiquer  se  rapportent  à 
tous  les  plats  de  la  même  importance. 

Il  est  probable  qu’il  fit  cette  pièce  pour  un  potier 
d’étain,  fournisseur  de  quelque  maison  princière.  Sa 
marque  devait  donner  à l’objet  une  plus-value  qui  n’était 
à dédaigner  ni  pour  le  fabricant  ni  pour  le  consom- 
mateur. 

Une  fois  chargé  de  l’exécution  de  cette  pièce,  Briot 
dut  prendre  avec  lui  plusieurs  compagnons,  graveurs  de 
mérite,  et  faire  traiter  par  chacun  d’eux  des  parties  sépa- 
rées du  plat  et  de  l’aiguière. 

Si  vous  examinez  attentivement,  vous  verrez  tout  de 
suite  que  la  main  qui  a exécuté  les  ornements  n’a  point 
fait  les  figures,  que  même  tous  les  ornements  n’ont  pas 
été  traités  par  le  même  ouvrier;  il  en  est  de  même  pour 
les  figures.  Si  un  seul  artiste  s’en  était  occupé,  par  suite 
du  travail  continu  qu’aurait  exigé  cette  œuvre,  sa  main 
se  serait  perfectionnée  et  on  aurait  vu  dans  le  plat  les 
progrès  constants  faits  au  fur  et  à mesure  de  l’avance- 
ment du  travail. 

Ce  qui  tend  à prouver  que  Briot  fit  ce  plat  pour  un 
fabricant,  c’est  qu’à  côté  de  sa  signature  l’on  trouve  des 
poinçons,  l’un  marqué  d’une  fleur  de  lis,  l’autre  des  deux 
lettres  I.  F.  Probablement  ces  marques  étaient  celles  du 
marchand  qui  fit  travailler,  Briot.  Briot  était-il  graveur 
en  taille-douce?  Rien  ne  nous  permet  de  l’affirmer. 

Quant  à la  date  de  sa  mort,  jusqu’à  présent  elle 
est  restée  absolument  inconnue. 

Après  lui,  l’orfèvrerie  d’étain  déclina  rapidement 
en  France.  Bien  peu  de  pièces  ont  une  valeur  et 
peuvent  être  enregistrées  comme  intéressantes. 

Au  xvme  siècle,  quelques  potiers  d’étain  cher- 
chèrent à relever  leur  industrie  et  quelques  objets 
furent  exécutés  dans  un  travail  plus  fin. 

Ainsi , dernièrement  nous  avons  pu  admirer 
une  petite  burette  en  étain  ciselé.  Son  ornemen- 
tation se  composait  de  mascarons  et  de  têtes  de 
béliers 

J’insiste  sur  ce  point  que  cet  étain  était  ciselé, 
car,  à la  ciselure,  l’étain  prend  un  gras  tout  particu- 
lier qui  le  fait  ressembler  beaucoup  à de  la  cire  mo- 
delée. 

Les  procédés  de  Briot  étaient  oubliés  depuis  long- 
temps, lorsqu’il  y a deux  ans  environ,  un  sculpteur  Gourde  eu  étain,  xvt«  siècle, 

que  nous  avons  déjà  cité,  M.  Bratcau,  parvint  àrecon-  (Musée  de  BrcsUu.) 

stituer  cette  vieille  fabrication  française  du  xvr  siècle 

et  tout  le  monde  a pu  admirer  à l’exposition  de  l’Union  centrale  en  1880  les  deux 
assiettes  qu’il  présentait  au  public. 
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Nous  n’avons  parlé  jusqu’à  présent  que  des  grands  plats  en  relief  de  l’école  fran- 
çaise. Il  faut  maintenant  passer  en  revue  les  productions  allemandes.  Nous  avons  déjà 
prononcé  le  nom  de  Gaspard  Enderlein.  Nous  commencerons  par  passer  ses  œuvres  en 


revue. 

On  conserve  de  lui,  dans  la  sacristie  supérieure 
de  la  Lorentz  Kirche,  un  bassin  et  une  aiguière  en 
étain  (art  et  industrie  de  Nuremberg.  — Kunst  und 
Gewerbe  \u  Nürnberg,  187g,  n°  47).  Ces  objets  d’art 
ne  furent  pas  terminés;  le  sujet  en  parut  probable- 
ment trop  catholique  aux  pasteurs  protestants  de 
Nuremberg.  Le  motif  principal  du  plat  représente  la 
Vierge  Marie  dans  sa  gloire;  le  pourtour  est  orné  de 
plusieurs  figures  : on  peut  distinguer  Minerve,  les 
sept  arts  libéraux  et  les  quatre  éléments,  tandis  que 
sur  l’aiguière,  l’on  voit  les  saisons  et  les  quatre  par- 
ties du  monde.  En  un  mot,  c’est  entièrement  le 
plat  de  Briot,  sauf  l'ombilic  qui  est  changé. 

Ou  trouve  également  dans  la  Lorentz  Kirche,  le 
plat  et  l’aiguière  de  la  Tempérance;  mais,  au  lieu 
d’avoir  à son  revers  le  portrait  de  Briot  comme  les 
plats  de  Cluny  et  du  Louvre,  elle  porte,  à la  place 
du  portrait  de  Briot,  celui  de  Gaspard  Enderlein 


Cafetière  en  étain,  xvi®  siècle. 
(Musée  de  Cluny.) 


avec  son  exergue  : Kaspard  Ender- 
lein sculpbat.  C’est  sur  ce  fait  que 
le  journal  de  l’art  et  de  l’industrie 
de  Nuremberg  ( Kunst  und  Gewerbc 
çm  Nürnberg,  1879,  n°  47)  se 
base  pour  poser  la  question  sui- 
vante : Quel  est  l’auteur  du  plat 
de  la  Tempérance  ? Enderlein  ou 
Briot? 

Il  n’y  a pas  de  doute  à cet  égard. 
Comparez  en  effet  les  deux  portraits, 
celui  de  Briot  et  celui  d’Enderlein, 
vous  verrez  que  le  premier  porte  le 
pourpoint  et  la  collerette  de  la  fin 
du  règne  de  Charles  IX,  tels  qu’on 
en  retrouve  fréquemment  dans  le  re- 
cueil de  Gaignières.  Au  contraire, 
vous  verrez  qu’Enderlein  porte  un 
costume  et  une  collerette  qui  corres- 
pondent à une  époque  se  rapprochant 
beaucoup  de  la  guerre  de  Trente 
ans.  Du  reste,  la  conséquence  que 
nous  tirons  de  l’étude  de  ces  deux 

Canette  en  étain;  travail  allemand,  xvie  siècle.  (Musée  de  Cluny.)  COStUmeS  Corrobore  parfaitement  CC 

que  nous  disions  auparavant  sur  la 
date  de  l’exécution  du  plat  de  Briot,  que  nous  avons  fait  remonter  au  moins  à 1570, 


/ 
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tandis  que  les  registres  de  décès  de  Nuremberg  nous  signalent  au  19  avril  1 63 3 seulement 
la  mort  d’Enderlein. 

Les  plats  de  la  Lorentz-Kirch , cités  par  la  Kunst  und  Gewerbe,  méritent  d’ètre 
étudiés.  L’un  d’eux  porte  sur  l’ombilic  l’ascension  de  la  Vierge  dans  un  style  allemand 
assez  gros  et  assez  lourd,  qu’on  ne  peut  guère  faire  remonter  au  delà  de  1600.  Mais 
l’autre  est  encore  plus  intéressant.  Si  l’on  examine  bien  la  figure  de  géométrie  placée 
sur  le  marli,  on  distingue  l’inscription  suivante  : C.  E.  1611.  Du  reste,  est-il  besoin  de 


Assiette  en  étain  représentant  le  portrait  équestre  Jes  empereurs. 
(Musée  de  Cluny,  xvic  siècle.) 


signaler  que  le  plat  de  la  Tempérance  est  une  composition  essentiellement  française, 
pleine  de  légèreté  et  de  finesse  qu’un  Allemand  n’aurait  jamais  été  capable  de  concevoir? 
L’auteur  de  l’article  cité  plus  haut  a été  un  peu  loin  en  se  basant  sur  la  signature  pour 
émettre  une  opinion  sur  la  nationalité  de  l’œuvre;  il  aurait  dû  examiner  l’épreuve  qu’il 
cite  et  il  lui  aurait  été  facile  de  voir  que  la  signature  d’Enderlein  est  rapportée.  Consi- 
dérez en  effet  le  tour  de  l’ombilic  qui  porte  à son  revers  le  portrait  d’Enderlein,  vous  vous 
apercevrez  facilement  que  ce  n’est  plus  cette  légèreté  de  forme  et  de  contours  que  nous 
admirions  au  Louvre  sur  l’objet  qui  porte  la  signature  de  Briot  véritablement  authentique. 
La  bordure  cordée  de  l’ombilic  du  plat  de  Nuremberg  n’est  qu’une  horrible  soudure  mala- 
droitement faite,  et  montrant  trop  le  raccommodage  pour  qu'on  ne  puisse  voir,  au  premier 
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abord,  la  preuve  évidente  de  la  substitution  de  la  signature  d’Enderlein  à celle  de  Briot1. 

Mais  ce  qui  devient  plus  original,  c’est  que  le  plat  de  la  Tempérance,  signé  Enderlein, 
que  met  en  avant  le  journal  de  Nuremberg,  n’est  pas  unique;  il  en  existe  plusieurs,  entre 
autres  un  que  possède  la  collection  du  Louvre. 

Que  conclure  de  cette  multiplicité  de  reproductions  du  plat  de  Briot  avec  une  signa- 
ture fausse?  C’est  que  le  commerce  de  l’étain , en  raison  du  peu  de  valeur  de  la  matière,  était 
considéré  comme  libre  et  que  la  copie  d’une  pièce  était  une  chose  couramment  admise. 


Assiette  en  étain  représentant  le  portrait  des  empereurs  (Exposition  de  l'art  belge, 
en  1880,  à Bruxelles.) 


Mais  qu’importe  la  matière?  C’est  dans  la  conception  et  dans  l’exécution  du  chef-d’œuvre 
que  nous  retrouvons  l’art  et  le  mérite;  aussi  avons-nous  tenu  à démontrer  que  la  plus 
belle  œuvre  de  ciselure  de  la  Renaissance  était  une  œuvre  française  et  que  la  paternité  en 
appartenait  réellement  à Briot. 

Gaspard  Enderlein  n'en  fut  pas  moins  un  artiste  de  talent.  Il  existe  un  plat,  assez 
rare  en  France,  qui  porte  toujours,  à quelques  exceptions  près,  sa  signature. 

Au  centre  de  ce  plat  est  la  figure  de  Mars  assis  tourné  à droite.  La  frise  qui  l’enveloppe 

1.  Le  même  journal  allemand,  déjà  cité,  entre  dans  une  grande  discussion  pour  prouver  que  les  plats  d’étain  étaient 
des  reproductions  de  pièces  d’orfèvrerie.  Il  croit  pouvoir  affirmer  que  Briot  a fait  le  plat  et  l’aiguière  en  argent  et  que  ce 
n’est  pas  lui  qui  en  a fait  la  fonte  en  étain.  Nous  croyons  avoir  suffisamment  démontré  l’impossibilité  de  ces  suppositions  et 
nous  jugeons  inutile  d’y  revenir. 
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est  décorée  de  quatre  médaillons  ovales  représentant  la  Guerre,  l’Envie,  la  Paix  et  l’Abon- 
dance, séparés  par  des  mascarons  et  des  arabesques.  La  frise  du  marli  contient  huit  médail- 
lons : Ninus,  Africa,  Cyrus,  America,  Alexander  Magnus,  Europa  et  Julius  Cæsar,  séparés 
par  des  cartouches  de  grotesques,  d’entrelacs  et  de  trophées  d’armes. 

Enderlein  a été  aussi  évidemment  l’auteur  d’un  plat  que  nous  ne  décrirons  pas  parce 
qu’il  est  assez  mauvais,  représentant  saint  Georges  tuant  le  dragon.  Il  est  signé  G.  E.  1 6 1 5 . 

Il  existe  un  autre  plat  assez  connu  portant  au  centre  Adam  et  Eve,  conservé  au 
musée  de  Cluny.  Le  catalogue  en  donne  la  description  suivante  : « Sur  le  médaillon  du 
milieu  Adam  et  Eve  et  la  Tentation.  Autour,  les  figures  des  Sciences.  La  bordure  se  com- 
pose de  douze  médaillons  de  forme  allongée,  renfermant  les  portraits  équestres  des  empe- 
reurs. Ces  médaillons  sont  séparés  entre  eux  par  des  cariatides  et  des  vases  à fleurs.  » 
(Catalogue  n°  5 ig3.) 

Les  figures  des  Sciences  sont  d’Etienne  Delaune,  les  autres  figures  ont  été  dessinées 
par  quelqu’un  de  son  école. 

A Nuremberg,  l’industrie  resta  florissante  jusqu’au  milieu  du  xvne  siècle  et  elle  pro- 
duisit vers  cette  époque  des  quantités  de  petites  assiettes  dont  les  épreuves  sont  assez  com- 
munes et  se  retrouvent  journellement  dans  toutes  les  expositions  rétrospectives. 

Nous  arrêterons  là  nos  citations  sur  l’Allemagne  et  ne  parlerons  que  pour  mémoire 
de  l’orfèvrerie  d’étain  en  Suisse. 

Cette  industrie  consista  surtout  à faire  des  reproductions  des  grands  plats  que  nous 
avons  déjà  cités.  On  les  reconnaît  facilement  au  poinçon  avec  les  armes  des  villes  de 
Suisse  ou  ils  ont  été  coulés.  Du  reste,  il  est  facile  de  voir,  au  peu  de  délicatesse  et  à la  mau- 
vaise qualité  de  l’épreuve,  que  ce  ne  sont  que  des  reproductions.  Les  potiers  d’étain  suisses, 
sans  faire  des  oeuvres  d’art,  maniaient  beaucoup  leur  métal.  On  retrouve  encore  dans  ces 
contrées  un  grand  nombre  d’objets  usuels  et  quelques  petites  assiettes  décorées  dont  la 
plus  connue  porte  au  centre  le  serment  du  Grutli  et  tout  autour  les  armes  de  la  Suisse. 

Nous  voilà  arrivés  au  xvne  siècle.  L’étain  était  alors  ce  que  sont  aujourd’hui  la  faïence 
et  la  porcelaine,  c’est-à-dire  qu'on  le  trouvait  répandu  avec  la  même  profusion.  Si  aujour- 
d’hui son  industrie  n’existe  pour  ainsi  dire  plus,  la  cause  en  est  tout  entière  dans  les  décrets 
de  Louis  XIV,  de  1 688  et  1702,  par  lesquels  la  fonte  de  toute  l'argenterie  du  royaume 
était  ordonnée;  il  fallait  naturellement  remplacer  l’argenterie  par  quelque  chose.  L'étain 
eût  certainement  aspiré  à ce  rôle,  mais  il  était  relégué  dans  les  cuisines  et  chez  les 
pauvres,  et  les  grands  seigneurs  d’alors  aimèrent  mieux  avoir  recours  à la  céramique  qui 
venait  aux  xvc  et  xvie  siècles,  en  Italie,  d’acquérir  une  renommée  considérable  par  les 
chefs-d'œuvre  des  artistes  de  Faenza,  Goubio,  Pezzaro  et  autres  lieux.  En  France,  Nevers 
et  Rouen  commençaient  à avoir  quelque  renommée  lorsque  tout  d’un  coup  les  grands 
seigneurs  eurent  à remplacer  leur  service  fondu.  Ils  prirent  des  faïences  de  Rouen  et 
l'industrie  de  cette  ville  se  développa  comme  par  enchantement;  de  là  cette  quantité  d’as- 
siettes et  de  plats  armoriés  qu’on  retrouve  aujourd’hui  et  qui  n’étaient  autres  que  des 
services  commandés  par  les  grands  pour  remplacer  l’argenterie  détruite. 

Au  premier  abord  on  comprend  peu  la  corrélation  qui  existe  entre  la  suppression 
momentanée  de  l’argenterie  dans  des  temps  malheureux  et  la  disparition  de  l’orfèvrerie 
d’étain.  Si  l’on  se  reporte  à l’époque  de  la  Ligue  d’Augsbourg  et  surtout  au  commencement 
du  xvme  siècle,  au  moment  de  la  guerre  de  la  succession  d’Espagne,  on  aperçoit  partout 
chez  les  grands  seigneurs  et  chez  les  riches  de  l’argenterie  en  quantité  considérable,  tandis 
que  pour  le  service  des  cuisines  et  dans  les  intérieurs  de  bourgeois  ou  de  paysans  l’étain 
remplace  l’orfèvrerie.  Il  continue  toujours  aussi  comme  par  le  passé  de  servir  dans  les 
cabarets.  Dans  ce  dernier  rôle  il  restera  immuable  et  les  chopines  de  nos  jours  n’ont  pas 
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changé  depuis  l'époque  où  les  paysans  normands,  au  xivc  siècle,  se  battaient  après  boire  à 
coups  de  pot  d'étain. 

Une  fois  dans  les  plus  riches  maisons  du  royaume,  les  céramiques  devinrent  à la 
mode.  Leur  bon  marché  accéléra  encore  le  mouvement  qui  tendait  à les  répandre  partout. 
A partir  de  ce  moment,  l'étain  n’eut  plus,  pour  ainsi  dire,  sa  raison  d’étre  et  en  prés  de  cin- 
quante ans  il  disparut  complètement  de  nos  usages.  Pour  s’en  convaincre,  que  dans 
une  étude  de  notaire  l’on  prenne  un  inventaire  de  la  bourgeoisie  à la  fin  du  xvne  siècle  d’un 
côté,  de  l’autre  la  même  pièce  à cent  ans  de  différence  et  qu’on  les  compare.  On  trouvera 
dans  le  premier  une  quantité  considérable  de  vaisselle  d’étain  sans  aucune  espèce  d’us- 
tensile en  céramique.  L’inventaire  du  petit-fils  de  celui  qui  vivait  à la  fin  du  xvii*  siècle 
ne  renferme  plus  au  contraire  une  seule  mention  d'objets  en  étain  et  toute  la  vaisselle 
que  l'on  y voit  signalée  est  de  la  céramique. 

C’est  ce  qui  explique  comment  l’industrie  de  l’étain  vint  insensiblement  à disparaître. 
La  corporation  des  potiers  d’étain  fut  frappée  comme  toutes  les  autres  corporations  d’arts 
et  métiers  par  le  décret  de  Turgot,  que  nous  n’avons  pas  à apprécier  ici.  Peut-être  un 
jour  l’orfèvrerie  d’étain,  qui  a joué  un  si  grand  rôle  dans  notre  pays  et  comme  objet 
d’utilité  et  comme  objet  d’art,  reparaîtra-t-elle  avec  la  faveur  d’autrefois.  Presque  rien 
n'est  nouveau  en  ce  monde,  et  comme  on  se  lasse  de  tout,  qui  pourrait  dire  qu’on  ne 
reviendra  pas  à des  usages  longtemps  oubliés! 


Germain  Bapst. 


Ornement  en  ctain.  (xvi'  siècle.) 


PORTEFEUILLE  DE  LA  REVUE  DES  ARTS  DECORATIFS 


PLAQUES  EN  CUIVRE  REPOUSSE  ET  DORÉ 

REPRÉSENTANT  LES  SAISONS  ( XVI 1“ SIÈCLE) 

( Collection  du  Baron  deVinck  ) 
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aintenant,  la  mode  est  aux  vieilles  étoffes.  Autrefois 
on  les  utilisait  seulement  pour  les  tentures  de  l'ameu- 
blement ou  pour  la  couverture  des  sièges  : aujour- 
d’hui les  plus  petits  morceaux  anciens  sont  recherchés 
et  classés  comme  documents  précieux  de  l’histoire  des 
tissus. 

Les  collections  célèbres  ne  manquent  pas.  Nous 
citerons  seulement  celle  du  chanoine  Bœck,  à l'étran- 
ger, et  celle  de  M.  Dupont-Auberville,  à Paris.  Les 
musées  commencent  aussi  à s’intéresser  à cette  pra- 
tique de  l’art,  et  cette  année  les  Arts  décoratifs  ont 
acheté  toute  une  série  d’échantillons  de  toiles  de  Jouy 
de  la  fin  du  xviii'  siècle. 

Le  mouvement  ne  pourra  que  s’accentuer. 

Sous  Louis  XIII,  on  a refait  certainement  des  étoffes  de  la  Renaissance  et  du  xve  siècle. 


i.  Nous  reprenons  aujourd’hui  cette  série  d’articles  commencée  dans  la  Revue  des  Arts  décoratifs  il  y a plus  de  deux 
ans  (voy.  la  Revue,  2°  année,  p.  55).  M.  Paul  Eudel,  qui  prépare  sur  cette  question  du  truquage  un  livre  qui  concernera 
toutes  les  branches  de  la  curiosité,  a bien  voulu  mettre  à notre  disposition  son  manuscrit  auquel  nous  ferons  plus  d’un  emprunt. 
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Les  procèdes,  ne  s’étant  guère  modifiés,  permettaient  aisément  ces  nouvelles  éditions.  Le 
métier  Jacquard  n’était  pas  encore  connu. 

CJn  peu  plus  tard,  il  est  certain  que  plusieurs  prélats,  voulant  conserver  la  tradition 
dans  la  décoration  de  leurs  églises,  ont  fait  reprendre  des  modèles  abandonnés  par  les 
modes  nouvelles  de  la  cour  du  grand  roi. 

Ce  sont  là  des  imitations  si  bien  faites,  à l’époque,  qu’il  est  très  difficile  de  les 
reconnaître.  Je  ne  crois  pas  que  personne  puisse  s’en  charger  et  M.  Boislève,  l'un  des 
marchands  les  plus  estimés  de  Paris,  consulté  par  moi  sur  cette  question,  n'a  pas  hésité  à 
me  répondre  qu’il  était  complètement  de  mon  avis. 


De  nos  jours  l’habileté  des  contrefacteurs  a toujours  échoué  devant  la  difficulté  de 
reproduire  les  vieilles  étoffes  dans  leur  aspect  et  leur  charme  voulu.  Aussi  rentrent-elles, 
comme  les  tapisseries,  dans  la  très  rare  catégorie  des  objets  qui,  par  eux-mêmes  et  sans 
examen,  donnent  des  garanties  presque  certaines  d’authenticité. 

Les  grands  façonnés  : les  lampas,  les  brocatelles,  les  satins,  les  damas  de  l’Inde,  les 
brochés  délicats,  les  soieries  d’Orient  que  l’on  fait  à Tours,  sont  fabriqués  non  comme 
jadis  au  point  de  vue  d’une  longue  tenue,  pour  l’usage  de  plusieurs  générations,  mais 
pour  le  temps  très  court  que  la  mode  doit  durer. 

C’est  inouï  la  quantité  et  la  variété  de  velours  de  Gênes  mis  en  circulation  : velours 
frappés,  ciselés,  coupés,  à dessins  fleuronnés,  réticulés,  à couronnes,  ramages  et  parterre. 
Ce  sont  des  types  qui  ont  exercé  et  exercent  encore  l’habileté  des  fabricants  lyonnais,  mais 
contre  lesquels  les  amateurs  ou  archéologues  de  l’avenir  auront  seuls  à se  tenir  en  garde. 
Pour  le  moment,  je  le  répète,  ces  trompe-l’œil  ne  sauraient  prendre  le  pas  sur  les 
véritables  originaux. 

★ 

* * 

La  teinturerie  se  faisait  autrefois  avec  des  procédés  très  primitifs  laissés  aujourd'hui 
de  côté.  Nos  fabricants  actuels  sont  des  chimistes-teinturiers  très  forts.  Ils  tirent  de  la 
houille  des  couleurs  variées,  mais  qui  perdent  vite  leur  solidité  et  leur  harmonie.  Si  on 
cherchait  à vieillir  leurs  produits  en  les  exposant  à l’air,  le  soleil  n’en  ferait  le  plus  sou- 
vent qu’un  tout  petit  déjeuner.  Les  soieries  ne  passeraient  pas,  elles  disparaîtraient  rapide- 
ment. Ne  croyez  pas  non  plus  à ceux  qui  prétendent  que  l’on  vieillit  les  étoffes  au  vitriol. 
Par  ce  moyen  on  les  tache  peut-être,  mais  voilà  tout. 

Même  en  employant  les  anciennes  couleurs,  la  cochenille,  l’indigo,  le  campêchc,  il 
ne  serait  pas  possible  aux  contrefacteurs  de  remplacer  l’œuvre  du  temps.  La  différence  des 
anciennes  étoffes  avec  les  modernes  vient  surtout  de  la  façon  dont  on  traite  aujourd’hui 
la  soie  à la  sortie  du  cocon.  Elle  subit  des  apprêts  perfectionnés  et  très  économiques  peut- 
être,  mais  qui  lui  enlèvent  une  partie  de  son  velouté  comme  le  dessus  de  la  pêche  disparait 
sous  le  plus  léger  frôlement.  Les  soies  anciennes  étaient  grosses,  grossières  et  mal  ouvrées. 
De  nos  jours  ces  soies  ne  se  retrouvent  plus,  la  nature  en  est  changée. 

Avec  un  travail  mieux  fait,  elles  sont  devenues  fines,  régulières  et  bien  peignées. 

On  couvre  maintenant  les  velours  avec  peu  de  soie.  Les  satins  antiques,  lourds,  gras, 
doux  au  toucher,  fourrés  comme  de  l’amadou,  se  sont  transformés  en  un  tissu  sec,  léger 
comme  des  foulards  de  l’Inde.  L’harmonie  des  couleurs  a disparu.  Aucune  souplesse 
dans  les  ensembles  : les  tons  sont  durs,  heurtés,  criards. 

Avec  un  bon  modèle  du  moyen  âge,  de  la  Renaissance,  du  xvne  ou  du  xvnr  siècle,  le 
fabricant  rendra  avec  fidélité  le  dessin,  les  détails,  les  défauts  du  tissu,  même  de  point  en 
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point.  Mais  la  nuance,  mais  l’usure  des  fils,  mais  le  coulage  du  coloris!  11  restera  impuis- 
sant devant  ces  mille  détails  qui  n’échappent  pas  aux  connaisseurs.  Certaines  copies  faites 
à la  corde,  fil  pour  fil,  dans  les  tons  frustes  et  usés  du  papier,  ont  été  essayées,  sans  inten- 
tion frauduleuse  à la  Croix-Rousse.  Ce  sont  des  fac-similés  qui  demandent  des  efforts 
industriels  considérables.  On  arrivait  à un  tel  prix  de  revient  qu’on  y a vite  renoncé. 

Peut-être  un  velours  de  meuble  se  copiera-t-il  à peu  près,  mais  allez  donc  reproduire 
un  morceau  de  robe  ancien,  usé,  passé,  froissé  ! Cela  à aucun  prix.  Même  en  admettant 
que  l’on  puisse  retrouver  un  dessinateur  de  la  force  de  ceux  qui  ont  fait  le  Faisan  doré  et 
la  Corbeille  de  fleurs 1,  je  mets  au  défi  toute  la  soierie  lyonnaise  d’y  arriver. 

Pour  mon  édification  personnelle  et  pour  celle  de  mes  lecteurs,  j’ai  consulté  là-dessus 
bien  des  industriels  en  ayant  soin  de  stimuler  leur  amour-propre  de  fabricants.  Ils  ont  été 
absolument  de  mon  avis. 

L’un  d’entre  eux  m’a  même  parlé  de  la  commande  faite  à l’un  de  ses  confrères,  d’un 
velours  pour  assortir  un  tissu  ancien  conservé  en  pièce  que  l’on  voulait  employer  à couvrir 
un  meuble.  Ce  dernier  a livré  un  produit  pouvant  s’employer  dans  le  même  ameublement, 
mais  si  bien  imité  qu’il  fût,  si  bien  conservée  qu’ait  été  l’étoffe  primitive,  on  pouvait  aisé- 
ment les  reconnaître  l’un  à côté  de  l’autre. 

Je  constate  cependant  que,  malgré  toutes  ces  difficultés,  certains  marchands  d’anti- 
quités, en  très  petit  nombre,  du  reste,  cherchent  à obtenir  quelque  résultat  avec  les  étoffes 
modernes  par  les  ressources  variées  du  maquillage. 

Comme  je  ne  veux  rien  passer  sous  silence,  il  est  bon  de  relever  quelques-unes  de 
leurs  ruses.  Ils  froissent  l’étoffe,  la  coupent  en  petits  morceaux,  simulent  des  surjets,  des 
ourlets  et  des  plis,  mettent  des  taches  d’humidité,  cousent  des  galons  qu’ils  enlèvent  ensuite 
pour  laisser  une  trace,  plantent  dans  les  bordures  des  clous  rouillés  et  plongent  le  tout 
dans  un  bain  très  léger  de  teinture.  Ils  obtiennent  ainsi  un  produit  quelconque  qu’ils 
vendent  plus  ou  moins  facilement  aux  amateurs  de  la  province,  qui  débutent  et  regardent 
superficiellement.  Mais  il  faut  avoir  l’œil  bien  mal  conformé  pour  s’y  laisser  prendre. 

Dans  mon  enquête  sur  les  tissus,  je  n’ai  pu,  en  résumé,  trouver,  après  mes  recherches 
et  mon  questionnaire  aux  fabricants  de  soieries,  qu’une  marchande,  une  seule,  qui  ait  fait 
copier  un  velours  Louis  XIII,  ni  trop  vieux,  ni  trop  détérioré  pour  cela.  Il  paraît  qu’elle  a 
parfaitement  placé  son  neuf  pour  du  vieux.  Tout  a été  promptement  enlevé.  Il  était  fran- 
chement inutile  de  s’arracher  cette  étoffe,  le  modèle  se  retrouve  et  se  retrouvera  longtemps 
encore,  si  le  cœur  vous  en  dit,  chez  l’un  des  plus  honorables  négociants  de  la  rue  de  la 
Paix  qui  vend  ce  velours  pour  ce  qu’il  est.  Avant  peu  il  sera  partout,  au  Bon  Marché  ex 
au  Louvre. 

¥ ¥ 

En  résumé,  dormez  en  paix,  amateurs  d’étoffes  anciennes,  le  problème  qui  nous  occupe, 
sans  être  aussi  difficile  que  celui  de  la  direction  des  ballons,  n’est  pas  encore  résolu. 

Ainsi  voyez,  à Fontainebleau,  la  grande  pièce  tendue  avec  1 "'étoffe  aux  perdrix  de 
Philippe  de  la  Salle,  le  célèbre  maître  lyonnais.  L’étoffe  aux  perdrix  est  ainsi  nommée 
parce  qu’elle  représente,  brodées  à la  main  en  soie  chenillée,  des  perdrix  de  grandeur 
naturelle  qui  picorent,  jouent  et  s’ébattent  sur  un  champ  de  satin  gris  argent.  Offerte 
en  1770  par  la  ville  de  Lyon,  à l’occasion  du  mariage  de  Marie-Antoinette,  elle  fut  mise 
en  place  dans  la  chambre  de  la  reine,  seulement  sous  le  premier  empire. 


1.  La  Revue  des  Arts  décoratifs  a publié  la  reproduction  de  ces  étoffes  ainsi  que  celle  des  Perdrix  citée  plus  loin; 
voy.  la  collection,  3''  année,  p.  106,  107  et  108. 
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L’impératrice  Eugénie  voulut  avoir  en  1 8 5 6 une  nouvelle  édition  de  cette  merveille 
qui  avait  tant  charmé  sa  devancière.  Pour  lui  plaire,  tous  les  efforts  combinés  de  l’industrie 
du  Rhône  essayèrent  de  répondre  à la  fantaisie  manifestée  par  la  nouvelle  souveraine.  On 
lui  fit  les  honneurs  d’une  reproduction  de  luxe. 

Il  n’y  a que  quatre-vingt-cinq  ans  d’écart  entre  ces  deux  dates  1770  et  1 85 5 . C’est  peu, 
n’est-ce  pas?  Eh  bien,  c’est  un  abîme.  Comparez  l’original  avec  la  copie,  et  vous  jugerez 
de  la  différence. 


Cependant  il  faut  tout  prévoir,  on  ne  sait  pas  ce  qui  peut  arriver.  Les  procédés  se 
perfectionneront  dans  l’avenir.  Aussi,  pour  ne  rien  négliger,  j’ai  voulu  obtenir  des  rensei- 
gnements sur  la  différence  de  tissage  qui  existe  entre  les  étoffes  anciennes  et  les  étoffes 
modernes. 

Qu’avais-je  à faire?  A m’adresser  à un  homme  du  métier  ayant  une  expérience 
reconnue.  Et  voici  ce  que  M.  Pierre  Brossard,  l’érudit  conservateur  du  musée  d’art  et 
d’industrie  de  Lyon,  m’a  répondu  : 

'<  Comment  reconnaître  l’ancien  du  moderne? 

« La  question  n’est  pas  sans  importance. 

« Il  en  est  des  étoffes  comme  de  tous  les  autres  produits  des  arts  industriels.  Une 
copie  ou  contrefaçon,  si  bien  faite  qu’elle  soit,  se  trahit  toujours  en  quelque  point;  mais 
il  faut  posséder  une  certaine  expérience  technique  pour  mettre  le  doigt  sur  la  partie  faible. 

« Sans  m’occuper  de  la  couleur  ni  du  dessin,  ni  des  matières  employées,  ni  même  de  la 
lisière  ou  cordon  (moyen  qui  offre  peu  de  certitude),  voici  un  moyen  pratique,  simple,  un 
critérium  infaillible,  tiré  du  faciès  du  tissu.  Amateurs  et  marchands  peuvent  en  faire 
leur  profit. 

« Quelques  explications  préliminaires  sont  nécessaires. 

« Les  étoffes  dites  façonnées  relèvent  de  deux  systèmes  de  fabrication  marquant,  l’un 
a période  ancienne,  l’autre  la  période  moderne  : c’est  la  Tire  et  le  Jacquard. 

« Ces  deux  systèmes,  dont  le  premier  remonte  pour  ainsi  dire  aux  temps  héroïques, 
correspondent  exactement  ù la  classification  universellement  admise  dans  les  arts  indus- 
triels. Ainsi  une  étoffe  réputée  ancienne  ne  l’est  pas  seulement  parce  que  sa  date  de  fabri- 
cation est  antérieure  à notre  siècle,  mais  encore  parce  que  son  mode  d’exécution  appartient 
au  système  de  la  Tire,  lequel  fit  place  à l’invention  du  célèbre  Jacquard. 

« Ceci  dit,  voyons  la  différence  des  deux  procédés. 

« De  l’emploi  de  la  mécanique  Jacquard,  résulte  un  tissu  correct,  régulier  où  le  dessin, 
toujours  exactement  reproduit,  se  répète  uniformément  dans  les  memes  conditions  tech- 
niques avec  le  même  compte  de  fils,  de  chaîne  et  de  trame. 

« Avec  le  système  ancien,  c’est  le  contraire  qui  a eu  lieu. 

« La  main  de  l’homme  intervenant  sans  cesse  dans  le  jeu  de  la  chaîne,  au  moyen  des 
cordes  de  setnple,  le  travail  s’en  ressent  visiblement.  Les  qualités  du  premier  ont  ici  leurs 
défauts  en  contre-partie  et  l’irrégularité  devient  la  règle  presque  constante  de  l’exécution. 
Au  point  que  les  raccords  des  les  présente  toujours  des  difficultés  sérieuses.  Examinez 
une  étoffe  tissée  à la  tire,  comparez  un  motif  quelconque,  et  vous  verrez,  après  quelques 
minutes  d’attention,  la  partie  retournée  du  dessin  rarement  conforme  à la  moitié  corres- 
pondante; les  découpures  tantôt  plus  larges,  tantôt  plus  réduites;  bref,  un  manque  absolu 
de  régularité.  C’est  là  pourtant  ce  qui  donne  aux  vieilles  étoffes  la  vie,  le  relief,  la  puis- 
sance décorative... 
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« Tout  à la  fois  naïf  et  simple,  ce  critérium  est  le  fruit  de  l’expérience  et  j’en  réclame 
la  paternité  pour  le  cas  où  vous  croiriez  devoir  le  mettre  en  lumière. 

« Pierre  Brossard.  » 


Nul  besoin  d’insister  sur  la  valeur  technique  de  ce  document.  Il  se  recommande  lui- 
même.  Tout  commentaire  serait  superflu.  Profitez-en,  amateurs  et  marchands,  experts  et 
collectionneurs,  et  remerciez  avec  moi  M.  Pierre  Brossard  de  ses  précieuses  communi- 
cations. 

★ . 


Ce  que  l’on  fait  surtout,  ce  sont  les  applications.  On  transporte  des  broderies  du 
passé  dont  le  fond  est  perdu  de  taches  ou  de  trous  sur  des  velours  ou  sur  des  soieries  de 
fabrication  récente. 

Ce  sont  là  de  simples  arrangements,  de  la  restauration  nécessaire  pour  laquelle  nous 
trouvons  inutile  de  lancer  notre  foudre  et  de  partir  en  guerre. 

Il  faut  se  défier  seulement,  comme  arrangement,  des  costumes  anciens.  On  fait  beau- 
coup de  gilets,  d’habits  et  de  culottes  de  marquis  copiés  sur  des  modèles  du  temps  retrouvés 
dans  les  vieilles  estampes.  La  coupe  est  irréprochable,  le  fil  ancien,  l’étoffe  aussi.  La 
doublure  date  du  temps  : les  boutons  sont  empruntés  à un  autre  vêtement.  Tout  y est 
pour  déjouer  l’examen  le  plus  approfondi. 

Certaines  poupées  habillées  à la  mode  ancienne  du  xvi'  siècle,  qui  ont  fait  quelque 
bruit,  pourraient  bien  avoir  été  confectionnées  par  ce  procédé  du  vieux  neuf.  C’est  une 
simple  supposition,  bien  entendu,  je  n’affirme  rien. 


(/I  suivre.) 


Paul  Eudei. 


Etoffe  japonaise  ancienne.  (Collection  de  M.  Bing.) 


jo  décembre  i88j. 

Comme  les  années  précédentes  le  mois  de  no- 
vembre a ramené  les  Hollandais  et  les  grandes 
ventes  à l’hôtel  Drouot,  car  il  est  acquis  désor- 
mais à la  vérité  et  bientôt  on  en  fera  un  proverbe 
que  les  unes  ne  vont  pas  avant  les  autres.  Ces 
Hollandais  ont  si  bien  pris  l’habitude  de  donner 
le  branle  au  commerce  de  la  curiosité,  que  les 
amateurs  et  les  marchands  les  attendent  comme 
le  Messie,  les  amateurs  surtout  qui  s’approvi- 
sionnent et  se  ravitaillent  chez  eux. 

Je  ne  voudrais  pas  décrier  leurs  marchandises 
de  parti  pris;  parmi  les  objets  qu’ils  exposent,  il 
y en  a de  bons  et  même  de  rares;  mais  c’est  le 
petit  nombre  et  l’ensemble  a un  caractère  com- 
mun, une  physionomie  banale  qui  me  navre. 
S’ils  le  voulaient,  ils  pourraient  cependant  nous 
rapporter  de  leurs  pérégrinations  à travers  l’Eu- 
rope autre  chose  que  des  faïences  et  des  porce- 
laines, des  lustres  hollandais  en  cuivre,  des 
meubles  en  grosse  marqueterie  qui  n’ont  aucun 
style,  des  instruments  de  musique  dont  les  pa- 
reils figurent  dans  tous  les  orchestres  du  monde. 

Mais  que  leur  importe,  du  moment  qu’ils  font 
de  l’argent } C’est  le  principal  pour  eux.  Ils 
savent  qu’il  y a pius  de  petites  bourses  que  de 
grosses  et  que  les  petits  ruisseaux  font  les  grandes 
rivières.  Après  cela,  tant  pis  si  les  amateurs  n’y 
trouvent  pas  leur  compte. 

Pourtant  le  plus  intelligent  d'entre  eux , 
M.  Hamburger,  avait  apporté,  cette  année, 


d’assez  jolies  choses  en  objets  de  vitrine,  en  por- 
celaines de  Saxe  et  en  tapisseries.  Aussi  sa  vente 
a-t-elle  atteint  le  chiffre  relativement  énorme 
de  225,000  francs.  Salomon,  qui  lui  a succédé  à 
huit  jours  de  distance,  s’était  piqué  d’honneur, 
lui  aussi,  et  je  ne  pense  pas  qu’il  ait  eu  à s’en 
repentir.  Car  j’ai  vu  adjuger  devant  moi,  par 
M.  Chevallier,  quelques  pièces  de  choix  : 

Une  charmante  petite  table  Louis  XV,  ornée 
de  bronzes  ciselés  et  de  plaques  en  Sèvres, 
2,400  francs; 

Un  secrétaire  droit  Louis  XVI,  en  marque- 
terie de  bois  de  rose  avec  des  chutes  ciselées  et 
dorées,  2,400  francs; 

Une  pendule  Louis  XIV,  en  marqueterie  de 
Boul}  car  il  faut  l’écrire  ainsi  depuis  la  publica- 
tion du  livre  de  M.  Jehan  Walter  qui  en  a re- 
levé l’orthographe  exacte  dans  la  description  de 
Paris  par  Germain  Brice.  Cette  horloge  a trouvé 
amateur  à 1,950  francs,  tandis  qu’une  petite 
pendule  de  voyage  du  temps  de  Louis  XIII  était 
pa)ée  1,050  francs; 

Une  dague  en  fer  du  xvc  siècle,  plus  connue 
sous  le  nom  de  main  gauche  parce  qu’on  tenait 
cette  arme  en  réserve  tandis  qu’on  ferraillait  de 
la  droite,  a valu  1,800  francs. 

Citons  encore  un  triptyque  gothique,  t,ooo  fr.  ; 
un  verre  de  Venise  émaillé  en  bleu,  400  francs; 

Un  cadre  Louis  XVI,  en  argent  repoussé  et 
ciselé,  1,010  francs. 

Mais  le  clou  de  la  vente  Salomon,  ou,  si  vous 
aimez  mieux,  la  pièce  principale,  c’étaient  quatre 
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grands  vases  en  faïence  de  Delft  polychrome  ou 
plutôt  tricolore,  comme  le  drapeau  hollandais.  Ils 
étaient  signés  Lambertus  van  Eenhoorn  : ils  ont 
été  adjugés  à 1,950  francs  la  paire. 

En  somme,  cette  vente  a produit  80,000  francs, 
de  ne  connais  pas  encore  les  résultats  de  la  vente 
Franckel  d'L'trecht  qui  retient  actuellement  le 
public  au  fond  de  la  salle  n°  8.  J’ai  quelques 
raisons  de  croire  qu’elle  atteindra  à peu  près  ce 
chiffre,  Franckel  ayant  apporté  les  mêmes  objets 
que  Salomon. 

* 

* * 

Douai  a eu  dernièrement  sa  vente  et  une  vente 
de  premier  ordre , celle  d’un  personnage  qui 
n’aurait  pas  mal  figuré  dans  les  Parents  pauvres 
de  Balzac.  L'n  vrai  cousin  Pons,  qui  avec  5 ou 
6,000  francs  de  rente  avait  trouvé  le  moyen  de 
former  une  collection  dont  le  catalogue  contenait 
modestement  700  numéros  et  dont  la  réalisation 
a produit  un  total  qui  ne  doit  pas  trop  s’éloigner 
de  100,000  francs.  M.  Gandouin,  l’expert  de 
Paris,  et  les  trois  commissaires-priseurs,  MM.  Pa- 
renty,  Delcambre,  Mortreux  (quel  luxe  d’officiers 
ministériels!)  doivent  être  satisfaits. 

Je  glisse  rapidement,  faute  de  place. 

La  pièce  qui  a obtenu  le  plus  haut  prix  et 
autour  de  laquelle  on  avait  fait  le  plus  de  tapage, 
c’était  un  régulateur  de  l’époque  Louis  XIV  avec 
une  cage  surmontée  d’un  mouvement  à colonnes 
détachées  et  marquetées  d’écaille,  de  cuivre  et 
d 'argent.  Ajoutez  à cela  des  bronzes  ciselés  et 
dorés,  d’une  richesse  d’ornementation  superbe, 
mouvement  de  Godron,  à Paris,  travail  exécuté 
par  Boul. 

Ce  régulateur  a été  adjugé  10,100  francs  à 
l’un  des  héritiers.  Il  a toute  une  histoire.  Il 
arriva  de  Saint-Pierre-lès-Calais  dans  la  collec- 
tion d’un  habitant  de  cette  ville.  A sa  mort  il  fut 
estimé  20  francs  par  l’officier  priseur  de  cette  ville, 
un  érudit  qui  aurait  quelque  besoin  de  fréquen- 
ter Charles  Mannheim,  comme  vous  le  voyez. 
Mais  ce  qui  est  plus  fort,  c’est  qu’aucun  des  héri- 
tiers ne  consentait  tout  d’abord  à s’en  charger. 
Ils  doivent  le  regretter  quelque  peu  aujourd’hui. 
Enfin,  l’un  d’entre  eux  réussit  à le  vendre  pour 
la  somme  de  300  francs  à l’archiprêtre  Heroguez, 
doyen  de  Saint-Pierre.  Lorsqu’il  mourut, 
M.  Thomassin  fit  le  voyage  et  le  rapporta  dans 
sa  collection  pour  la  somme  de  1,500  francs. 
Deux  mois  après,  un  vieil  amateur,  de  passage  à 
Douai,  lui  en  offrait  1 5,000  francs.  A cette  époque, 
les  héritiers  prévenus  de  ce  qui  se  passait  durent 
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se  mordre  les  doigts  jusqu’au  sang.  On  dit  qu’il 
est  aujourd’hui  entre  les  mains  du  colonel  Liegard. 

* 

* * 

Presque  en  même  temps,  M.  Gandouin  ven- 
dait à Douai  quatre  articles  de  choix  pour  sortir 
« d’indivision  »,  disait  le  catalogue  de  la  succes- 
sion Maurice-Legentil. 

Parmi  ces  objets  d’art  figurait  une  magnifique 
pendule  Louis  XVI  en  marbre  et  bronze  doré  ; en 
voici  la  description  : au  sommet  un  satyre  à 
demi  agenouillé  montre,  en  ricanant,  deux  co- 
lombes placées  près  de  lui  ; au-dessous  du  mou- 
vement et  de  chaque  côté  sont  assises  deux 
figures  de  jeunes  femmes,  l’une  écoutant  l’Amour, 
l’autre  le  grondant;  le  socle,  en  marbre  blanc, 
est  chargé  de  bas-reliefs  avec  sujets  d’enfants,  de 
trophées  avec  carquois,  de  draperies  avec  tor- 
sades et  glands  retombant. 

Cette  pendule,  très  bien  ciselée  et  dorée  au 
mat,  d’une  hauteur  de  49  centimètres  et  d’une 
largeur  de  53,  est  devenue,  à 2,600  francs,  la 
propriété  de  M.  Maurice,  conseiller  à la  cour  de 
Douai. 

* 

* * 

Parlerai-je  à présent  de  la  vente  Paul  Dubois, 
le  conseiller  municipal  de  Paris  ?Oui,  ne  serait-ce 
que  pour  payer  à l’homme  un  tribut  d’amitié.  Ce 
pauvre  Paul  Dubois  était  si  charmant!  C’était 
un  camarade  si  dévoué,  un  ami  si  sûr  ! Il  n’a  laissé 
que  des  regrets  dans  tous  les  camps  : ce  qui  prouve 
combien  ses  opinions  politiques  étaient  sincères 
et  combien  on  le  savait  bon  et  loyal. 

Sa  collection  n’était  pas  nombreuse,  mais  con- 
tenait quelques  bonnes  choses,  à part  les  tableaux 
et  les  dessins.  Mais  la  place  nous  manque  pour 
parler  des  faïences  françaises  et  des  porcelaines 
qu'elle  renfermait.  La  plupart  des  objets  ont  été 
adjugés  à des  amis  et  la  vente  a produit  15,600  fr. 
Heureux  sont  les  morts  dont  on  se  dispute  ainsi 
les  reliques! 

* 

* * 

Le  dernier  jour  du  mois  de  novembre,  une  adju- 
dication fort  curieuse  a glissé  inaperçue,  celle  des 
aquarelles, fusains  et  maquettes  de  feu  Daranfils, 
en  son  vivant  peintre-décorateur  de  l’Opéra.  On 
a vendu  de  précieuses  études  faites  pour  les  décors 
de  Faust  et  de  l: Africaine  qui  ont  passé  dans  les 
lots  vendus  à vil  prix,  sans  que  M.  Nuitter,  direc- 
teur du  musée  de  l’Opéra,  ait  arrêté  au  passage 
des  documents  de  nature  à devenir  des  curiosités 
historiques  dans  l’avenir.  Il  y a toujours  quel- 
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ques  trouvailles  à faire  dans  ces  ventes  après 
décès.  Daran  était  une  personnalité  parisienne. 
Pendez-vous,  amateurs  en  quêtes  de  trouvailles  ; 
l’un  de  mes  amis  y a cueilli,  pour  cent  francs, 
une  charmante  ébauche  de  Boucher. 


Les  premières  ventes  du  mois  de  décembre 
n’ont  pas  été  très  brillantes,  Le  lundi  3,  maître 
Léon  Tuai  et  Charles  Mannheim  ont  réalisé  une 
assez  belle  collection  d’armes  et  pièces  d’armures 
qui  avaient  été  réunies  il  y a cinq  ou  six  ans  par 
un  collectionneur  mort  aujourd’hui: 

Une  grande  épée  à large  poignée  à double 
coquille*  découpée  à jour,  à quillons  recourbés 
et  pommeau  cannelé , le  tout  en  fer  conser- 
vant des  traces  de  dorure,  xvi°  siècle,  a été 
adjugée  600  francs;. 

Une  épée  à triple  garde  en. fer  gravé,  à .orne- 
ments et  conservant  des  traces  d’incrustation 
d’argent.  La  lame  porte  les  noms  : /Monte  en 
Toledo,  et  un  poinçon  couronné  avec  l’inscrip- 
tion : Samdri  Scaceh,  385  francs; 

Une  arquebuse  à rouet  dont  la  monture  est 
entièrement  couverte  d’incrustations  d'ivoire  et 
de  nacre,  à sujets  de  chasse  et  rinceaux.  Le 
canon  bleui  est  gravé,  xvi°  siècle,  500  francs; 

Un  très  beau  pistolet  à rouet  et  à crosse  sphé- 
rique, dont  la  monture  est  entièrement  couverte 
de  très  fines  incrustations  d’ivoire,  représentant 
des  rinceaux  et  des  entrelacs  dans  lesquels  se 
jouent  des  oiseaux  et  divers  animaux.  Le  canon, 
décoré  d’ornements  et  de  mascarons  ciselés  en 
relief,  porte  la  date  1579  ainsi  que  les  initiales 
S.  R.  La  monture  porte  les  initiales  B.  H. 
800  francs. 


* 

* * 


Et  pour  finir  cette  revue,  voici  une  bonne 
nouvelle  qui  va  remplir  de  joie  le  monde  de  la 
curiosité. 

Au  mois  de  mars  prochain,  on  va  vendre  soit 
à Rome,  soit  à Paris,  rien  n’est  encore  absolu- 
ment décidé  au  sujet  de  l’endroit,  la  collection 
incomparable  de  M.  Alexandro  Castellani,  qui 
vient  de  mourir  à Portici,  près  de  Naples. 

M.  Cas  ellani  avait  pris  une  part  très  active  à 
toutes  les  tentatives  faites  par  les  patriotes  pour 
l'émancipation  de  l’Italie.  Affilié  à la  Société  des 
carbonari,  il  avait  expié  par  une  dure  captivité 
sa  participation  au  mouvement  national.  Rendu 
à la  liberté,  il  s’était  adonné  aux  recherches 
archéologiques  et  il  avait  commencé  à former 
cette  merveilleuse  collection  de  faïences  ita- 
liennes et  de  bijoux  anciens  qui  n'a  peut-être 
pas  sa  pareille  dans  le  monde. 

On  raconte  aussi  que  Mllc  Ferey,  une  artiste- 
peintre  de  talent,  habitant  Saint-Omer,  vient  de 
vendre  à un  marchand  d’antiquités  de  Paris,  pour 
la  somme  de  cent  mille  francs,  une  garniture  de 
cheminée  composée  d’une  pendule  et  de  deux 
candélabres  ciselés  sous  le  règne  de  Louis  XVI. 

Le  même  marchand  en  avait  offert  28,000  fr. 
il  y a cinq  ans. 

L’acquisition  aurait  été  faite  pour  le  compte 
de  Mn,e  la  baronne  de  Rothschild  qui  voudrait 
l’offrir  à la  princesse  Amélie  d’Orléans,  ces  trois 
pièces  étant  un  souvenir  de  famille.  Ils  faisaient 
partie  du  mobilier  du  palais  royal  avant  la 
Révolution. 


Démocède. 


C *'  * 
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CABINET  EN  POIRIER  SCULPTE  F, T NOIRCI  (XVII?  S IECLE  ) 
( Collection  Van  der  Straeten  Ponthoz  ) 


L’ART  JAPONAIS  1 


J’ai  déjà  parlé  ici  même  du  livre  de  M.  Louis 
Gonse,  alors  qu’il  y travaillait  encore  et  que,  lui 
faisant  une  ingénieuse  préface,  il  exposait,  rue 
de  Sèze,  les  merveilles  de  sa  collection  et  des 
collections  des  plus  fins  amateurs  japonisants; 
c’étaic  une  excellente  façon  de  commencer  par  les 
yeux  l’éducation  de  l’esprit  et  de  charmer  avant 
d'instruire. 

Le  livre  a paru;  il  forme  deux  admirables 
volumes,  chefs-d’œuvre  de  l'imprimeur  Quantin; 
nous  y retrouvons,  dessinés  par  Guérard  ou  re- 
produits par  les  procédés  de  Gillot  et  de  Dujar- 
din, les  plus  beaux  objets  entrevus  chez  Petit; 
mais,  avant  de  parler  de  l’œuvre  matérielle  de 
l’éditeur,  il  est  utile  d’analyser  le  livre  en  lui- 
même. 

C’est  chose  malaisée  et  la  place  me  manque 
pour  résumer,  comme  je  le  voudrais,  la  matière 
des  deux  gros  volumes  que  je  viens  de  lire,  sans 
en  passer  un  mot.  Aussi  difficile  serait  pour  un 
journaliste  de  Kioto,  de  définir  l’art  de  la  vieille 
Europe,  après  qu’il  l’aurait  étudié  dans  l’œuvre 
d’un  lettré  du  Japon,  qui  n’aurait  jamais  quitté 
son  île. 

Car  l'art  japonais  n’a  pas  plus  de  formule  que 
l’art  gréco-latin,  c’est  affaire  de  goût  et  de  tem- 
pérament et  mieux  vaut  à mon  sens  que  les  cou- 
rants des  deux  races  ne  se  mélangent  pas. 

M.  Gonse  le  dit  au  début  de  son  livre;  il  est 
ennemi  des  imitations  japonaises,  il  condamne  le 


pastiche  et  redoute  l’influence  du  goût  nouveau 
pour  nos  décorateurs;  mais  sa  première  phrase 
m’avait  étonné,  elle  a indisposé  peut-être  ceux 
qui  n’ont  pas  poussé  jusqu’au  bout  leur  lecture, 
il  die  d’une  façon  absolue  : 

Les  Japonais  sont  les  premiers  décorateurs  du 
monde. 

Commencé  sur  ce  ton,  le  livre  pouvait  devenir 
une  œuvre  de  polémique,  c’était  une  thèse  dont 
la  première  proposition  aurait  soulevé  toutes 
sortes  de  querelles  d’écoles. 

C’est  à la  préface  que  se  borne  sagement  la 
forme  admirative  et  comparative  de  l’auteur,  et 
cet  enthousiasme  d’un  nouveau  converti  à la  reli- 
gion japonaise  s’explique  par  la  grâce  inhérente  à 
cette  nouveauté  même. 

Nous  avons  tous  passé  par  là  et  nous  sourions 
volontiers  de  voir  tomber  aux  mêmes  excès  ceux 
qui  nous  suivent;  mais  M.  Gonse  se  garde  vite 
de  l’exagération  et  s’il  donne  en  exemple  cet  art 
japonais,  c’est  pour  souhaiter  que  « nos  dessi- 
nateurs industriels  apprennent  de  ces  Orientaux, 
que  nous  avons  si  longtemps  traités  de  barbares, 
à aimer  le  naturel  et  la  vérité,  comme  l’aimaient, 
d’ailleurs,  nos  ancêtres  du  moyen  âge  #.  — Ce 
que  j’ai  dit  ici  même  en  comparant  le  travail  des 
métaux  au  Japon  à notre  orfèvrerie  moderne  2, 
il  le  redit  en  excellents  termes,  quand  il  nous 
conseille  de  nous  abandonner  à la  passion  de  la 
nature  et  de  cette  religion  du  travail  qui  éclate 


1.  Par  M.  Louis  Gonse.  — 2 vol.  édités  par  A.  Quantin,  1883. 

2.  Lettres  de  M.  Josse.  — Revue  des  Arts  décoratifs,  3e  année,  p.  329-353. 
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dans  toutes  les  œuvres  du  Nippon,  de  nous  dé- 
gager des  formules  routinières  de  la  symétrie,  de 
comprendre  la  valeur  topique  de  la  synthèse  et 
de  la  simplification  en  matière  de  décor. — « Pui- 
sons à pleines  mains,  dit-il,  dans  notre  flore,  dans 
notre  faune,  à l’exemple  des  Japonais;  nous  y 
découvrirons  des  richesses  que  nous  ne  soup- 
çonnons pas.  * 

L'Art  japonais  tel  qu’il  est  écrit  n’est  pas  un 
nouvel  évangile,  c’est  tout  au  plus  une  grammaire 
qui  nous  manquait  jusqu’ici  pour  comprendre  et 
achever  d’étudier  une  forme  qui  nous  avait  sé- 
duits, mais  que  nous  définissions  mal. 

Où  l’auteur  a-t-il  puisé  sa  science  ? — A-t-il 
été  au  Japon?  A-t-il  passé  quelques  années  à en 
étudier  la  langue,  à traduire  de  vieux  textes,  à 
pratiquer  des  fouilles,  à mesurer  les  édifices  an- 
ciens ? — A-t-il  fait  ce  qu’ont  fait  nos  savants 
en  Asie,  en  Egvpte,  en  Grèce?  Est-il  le  Cham- 
pollion  du  Nippon  ? — A-t-il  tout  au  moins, 
comme  M.  Cernuschi,  parcouru  dans  une  époque 
propice  les  îles  du  Japon  pour  y recueillir  les 
éléments  les  plus  précieux  et  les  plus  rares  de  sa 
collection? 

Non,  M.  Gonse  esc  un  auteur  privilégié  qui  a 
fait  le  voyage  dans  sa  chambre  et  n’a  vu  les  îles 
de  Yéso,  d’Houdo,  de  Sikok  et  de  Kiou-Siou  que 
dans  la  Géographie  d’Elisée  Reclus,  qui  n’a 
jamais  contemplé  le  Fouziyama  que  sur  les  kaké- 
monos ou  les  gravures  d’Hokousaï;  c’esc  pour  le 
servir  que  Cernuschi  a fait  son  musée  du  parc 
Monceaux. 

Une  révolution  a éclaté  au  Japon,  qui  a projeté 
en  Europe  les  plus  admirables  chefs-d’œuvre  de 
l’art  à couces  les  époques  ; des  amateurs  les  ont 
collectionnés  pour  la  plus  grande  commodité  de 
M.  Gonse,  des  savants  étrangers  se  sonc  expa- 
triés pour  lui  fournir  des  notes.  MetchinikofF  a 
écrit  Y Empire  japonais;  Murray,  de  Londres,  a 
publié  le  Japon  de  Reed;  Ch.  Dusser,  Jackson 
Jarves,  Alcock  et  Cutler  ont  cherché  et  trouvé 
pour  lui  ; miss  Bird  a courageusement  traversé 
le  pays  entier  et  visité  les  Aïnos;  c’est  pour  lui 
que  Georges  Bousquet,  que  Dubard,  que  Gui- 
mec  et  que  Aimé  Humbert  ont  écrit  leurs  livres; 
le  docteur  Anderson,  après  plusieurs  années  de 
recherches,  a formé  au  Japon  une  admirable 
bibliothèque  de  livres  et  d’albums,  une  merveil- 
leuse collection  de  peintures  qu’il  a cédées  au 
Bricish  Muséum,  à point  pour  que  notre  ami  pût 
les  étudier  à loisir;  les  musées  de  Leyde  et  de 
Berlin  lui  ont  déroulé  leurs  kakémonos;  enfin, 


une  collection  plus  complèce,  plus  variée  qu’au- 
cune s’est  offerte  à lui;  il  en  est  devenu  du  jour 
au  lendemain  l’heureux  possesseur;  tout  cela  ne 
tient-il  pas  du  merveilleux? 

La  fée  japonaise,  qui  lui  prodiguaic  ses  bien- 
faits, lui  a ménagé  l’amitié  de  M.  Durée  et  de 
M.  Wakaï,  et,  comme  elle  ne  pouvaic  lui 
octroyer  le  don  des  langues,  elle  lui  a envoyé,  en 
la  personne  de  M.  Tadamasa  Hayashi,le  traduc- 
teur et  l’érudic  sans  lequel  tout  travail  devenait 
impossible. 

Avouez  que  jamais  auteur  ne  fut  plus  favorisé, 
mais  aussi  qu’aucun  n’en  convint  d’aussi  bonne 
grâce.  M.  Gonse  explique  simplement  comment 
il  a classé,  traduit,  comparé  les  texres,  déchiffré 
les  signatures,  coordonné  les  documents,  réuni  et 
étudié  les  œuvres  d’art  de  toutes  sortes  et  com- 
ment, d’un  travail  patient,  mais  tout  plein  de 
jouissances  et  d’incessantes  découvertes,  il  a fait 
un  livre  qui  est  le  premier  de  ce  genre,  le  seul 
qui  nous  donne  une  idée  générale  et  bien  définie 
d’un  art,  jusqu’alors  sans  origine  et  sans  liens 
connus. 

Combien  de  savants  en  us  ont  fait  de  volumi- 
neux ouvrages  à moins  de  frais  et  n’ont  pas  eu 
la  bonne  foi  d’avouer  leurs  auteurs  ! 

Le  plan  du  livre  est  simple.  Avant  l’art  et  pour 
expliquer  l’art  qui  en  découle,  M.  Gonse  nous 
initie  à la  poétique  origine  des  religions  du  Nip- 
pon ; la  fable  y est  aussi  belle  que  celle  de  la 
Grèce  antique;  à l’âge  des  dieux  succèdent  les 
temps  héroïques  et  le  Ko;iki  est  le  livre  sacré  où 
sont  écrits  ces  récits  merveilleux. 

Les  connaître  est  indispensable  pour  l’intelli- 
gence de  tous  les  arts  et  de  tous  les  métiers  du  Ja- 
pon, car  dieux  et  héros  reviennent  constamment 
sous  le  pinceau  e:  sous  l’outil  des  artistes  comme 
ceux  du  paganisme  que  nous  traduisons  encore 
dans  nos  œuvres.  — Amaterassou  reparaît  belle 
et  rayonnante  à travers  la  doctrine  de  Confucius, 
comme  Apollon  renaît  éclatant  dans  l’Italie  chré- 
tienne. 

L’auteur  trace  à grands  traits  l’histoire  du 
Japon,  poétique  ou  terrible,  mais  où  du  moins 
la  fureur  des  guerres  et  des  révolutions  épargne, 
plus  qu’aux  contrées  méditerranéennes,  les  monu- 
ments de  l’art. 

Il  dépeint  le  pays,  décrit  ses  îles,  ses  mers,  ses 
montagnes,  ses  vallées  aux  paysages  si  riants  et 
si  verts.  C’est  là  un  nouveau  monde,  car  aucun 
ne  nous  a été  plus  jalousement  fermé,  et  notre 
vieil  orgueil  s’offense  d’y  trouver  une  civilisation, 
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qui  ne  doic  rien  à la  nôtre,  avec  sa  poésie,  son 
histoire  et  ses  arts,  qui  témoignent  de  mœurs 
plus  douces  et  plus  sages  que  celles  de  l’antique 
Europe. 

Tout  ce  chapitre  est  à lire,  il  fait  aimer  le  peu- 
ple japonais,  il  révèle  en  lui  de  singulières  ana- 
logies avec  les  antiques  citoyens  de  l’archipel 
grec  ; la  ressemblance  ne  dépasse  pas,  hélas  ! les 


traits  du  caractère.  S’ils  avaient  eu  la  beauté  des 
Hellènes,  si  le  dieu  Isanaghi  avait  créé  l'homme 
aussi  parfait  que  le  fit  Prométhée,  et  la  femme 
aussi  belle  que  la  firent  Minerve  et  Vulcain,  les 
Japonais  auraient  possédé  l’idéal  qui  leur  a man- 
qué et  l’art  du  Nippon  n’aurait  rien  à envier  à 
celui  de  la  Grèce. 

Cet  art,  M.  Gonse  le  classe  en  huit  chapitres  : 


Statuette  repiésentant  Jiourô,  par  Ogata  Shiouhei 
(Gravure  extraite  de  l 'Art  Japonais,  de  M.  Louis  Gonse.) 


la  peinture,  l’architecture,  la  sculpture,  la  cise- 
lure, les  laques,  les  tissus,  la  céramique  et  les 
estampes. 

Mais  si  nous  connaissons  mieux  les  délica- 
tesses du  travail  japonais  dans  les  ouvrages  si 
fins  et  si  élégants  qui  appartiennent  à ces  der- 
niers chapitres,  avouons  que  nous  sommes  peu 
familiarisés  avec  les  œuvres  maîtresses  de  l’archi- 
tecture, de  la  sculpture  et  de  la  peinture. 

Non  seulement  leur  esthétique  est  différente  de 
la  nôtre,  mais  leurs  moyens  d’exécution  sont  tout 


autres.  La  nature  volcanique  du  sol  a rendu  im- 
possible la  construction  en  pierres  des  édifices, 
donc  pas  de  palais  aux  ruines  effritées  par  le  temps, 
mais  de  solides  portiques  de  bois  sculpté  qui  té- 
moignent que  les  architectes  japonais  sont  les 
premiers  charpentiers  du  monde;  pas  de  dieux 
taillés  dans  le  marbre,  mais  d’admirables  sculp- 
tures sur  bois  comparables  par  l’âge  et  la  beaucé 
aux  statues  dont  Mariette  a doté  le  musée  de 
Boulaq. 

Pas  de  sphinx  et  de  Memnons  sculptés  dans  le 
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rocher,  mais  la  plus  admirablecollection  de  bronzes 
qui,  du  vi®  siècle  à nos  jours,  forme  une  suite  inin- 
terrompue de  chefs-d’œuvre.  Y a-t-il  dans  nocre 
vieux  monde  un  temple  et  un  musée  comme  à 
N ara  ? Le  dieu  qui  y règne  intact  et  respecté  est 
un  Bouddha  plus  grand  que  le  Jupiter  d’Olympie, 
il  fut  fondu  à Sitataki  en  739  et  le  Bouddha  colos- 
sal, qui  trône  à l’hôtel  Cernuschi,  n’en  est  qu’une 
imitation  réduite  et  charmante.  A Nara,  prés  du 
dieu,  est  un  trésor  formé  par  les  empereurs  au 
xiiic  siècle  et  qui,  cependant,  n’a  pas  perdu  un  de 
ses  objets  d’art.  Quel  est  le  pays  d’Europe  où  le 
souci  de  l’art  ait  ainsi  dominé  toutes  les  passions 
mauvaises  de  l’homme  ? 

Bien  plus  encore  que  les  architectes  et  les  sculp- 
teurs, les  peintres  du  Japon  s’éloignent  des  nôtres. 
Ils  n’ont  laissé  ni  fresques,  ni  toiles,  ni  panneaux  ; 
leurs  tableaux  sont  des  feuilles  de  soie  ou  de  papier, 
encadrées  d’étoffes  précieuses  et  qu’on  enroule  sur 
des  cylindres  de  bois.  Ces  feuilles  sont  peintes  à 
l’encre  ou  à l’aquarelle  et  constituent  la  décora- 
tion la  plus  estimée  des  temples,  des  palais  et  des 
habitations.  Suivant  que  le  sujet  est  disposé  en 
hauteur  ou  en  largeur,  ces  peintures  prennent  le 
nom  de  kakémonos  ou  de  makémonos. 

Le  livre  de  M.  Gonse  contient  sur  cet  art  un 
chapitre  très  étendu  et  d’une  érudition  que  nous 
ne  pouvons  malheureusement  pas  vérifier,  n’ayant 
pas  fait  une  étude,  même  superficielle,  des  di- 
verses écoles  qui  se  sont  succédé  depuis  le 
vue  siècle. 

Si  Kanaoka  a l'autorité  d’un  primitif,  si  Toba 
Sôjo  a introduit  en  art  la  note  humoristique,  si 
Tsounétaka  donne  à l’école  de  Tosa  le  style  offi- 
ciel qui  la  distingue  des  peintres  chinois,  si  les 
maîtres  du  xvc  siècle,  Meïtshio,  Josetsou,  Shiou- 
boun,  Kano  et  Sesshiu  sont  pour  le  Japon  ce 
que  furent  pour  l’Italie  les  Masaccio,  les  Mante- 
gna,  les  Lippi,  il  n’appartient  qu’à  bien  peu  d’a- 
mateurs en  Europe  de  distinguer  entre  eux.  Mais 
ce  qui  se  dégage  de  leurs  œuvres  peintes  autant 
que  des  bronzes  de  l’ancien  Japon,  c’est  un  sen- 
timent religieux  dont  la  gravité,  la  sérénité  agis- 
sent sur  l’esprit  et  inquiètent  comme  un  pro- 
blème, troublent  comme  un  mystère.  Les  grands 
peuples  ont  seuls  trouvé  cette  formule  du  grand 
art  qui  parle  à l’âme  et  l’émeuc. 

Ce  n’est  qu’au  xvir  siècle  avec  Mataheï  que  la 
peinture  s’essaye  à rendre  l’aspect  pittoresque  de 
la  vie  réelle.  Elle  cesse  d’être  l’apanage  des  prêtres; 
elle  invente,  200  ans  avant  nous,  l’impression- 
nisme; mais  elle  y garde  un  respect  de  la  nature, 


| une  vérité  du  mouvement,  une  délicatesse  de  cou- 
leur, une  sincérité  du  dessin  qu’on  lui  doit  en- 
vier. 

Cette  école  dite  d’üukiyouyé  se  perpétua  pen- 
dant près  de  200  ans  ; mais  à côté  d’elle  grandis- 
sait une  autre  école  née  dans  le  peuple,  plus 
vigoureuse,  plus  vivante  et  plus  triviale  que 
M.  Gonse  nomme  l’école  vulgaire;  méprisée  des 
Japonais  de  bonne  compagnie,  elle  n'en  a pas 
moins  poussé  de  profondes  racines  et  c’est  dans 
ses  peintures  et  ses  dessins  que  nous  avons  appris 
à connaître  le  Japon  tel  qu’il  est.  C’est  de  cette 
école  qu’est  sorti  Hokousai,  le  fécond  artiste,  dont 
la  verve  intarissable  n’a  rien  de  comparable  chez 
les  dessinateurs  d'aucun  peuple.  J’emprunte  à 
M.  Gonse  cette  humoristique  boutade  d’Hokou- 
sai  écrite  en  1835  à la  fin  du  premier  volume  du 
Fougakou  Hiyakoukeï  : 

* Depuis  l’âge  de  six  ans  j’avais  la  manie  de 
dessiner  la  forme  des  objets.  Vers  l’âge  de  cin- 
quante ans  j’ai  publié  une  infinité  de  dessins,  mais 
je  suis  mécontent  de  tout  ce  que  j’ai  produit  avant 
l’âge  de  seixante-dix  ans.  C’est  à l’âge  de  soixante- 
treize  ans  que  j’ai  compris  à peu  près  la  forme  et 
la  nature  vraie  des  oiseaux,  des  poissons,  des 
plantes,  etc.,  par  conséquent,  à l’âge  de  quatre- 
vingts  ans  j’aurai  fait  beaucoup  de  progrès;  à- 
quatre-vingt-dix  j’arriverai  au  fond  des  choses; 
à cent  je  serai  décidément  parvenu  à un  état 
supérieur,  indéfinissable,  et  à l’âge  de  cent  dix, 
soit  un  point,  soit  une  ligne,  tout  sera  vivant.  Je 
demande  à ceux  qui  vivront  aussi  longtemps  que  * 
moi  de  voir  si  je  tiens  ma  parole.  » 

Celui  qui  signait  le  vieillard  fou  de  dessin  est 
mort  à quatre-vingt-neuf  ans. 

M.  Gonse  lui  consacre,  tant  au  chapitre  de  la 
peinture  qu’au  chapitre  des  estampes,  des  pages 
bien  pensées,  bien  écrites,  où  se  retrouve  la 
chaude  admiration  que  lui  ont  vouée  tous  les 
artistes  sincères.  — Parmi  eux,  Viollet-le-Duc 
n’a  pas  été  un  des  moins  enthousiastes.  — C’est 
en  feuilletant  un  des  albums  d’ Hokousai,  qu’il 
dit  à son  élève  : 

« Penses-tu  que  nos  illustrations  aient  cette 
valeur,  cet  attrait  et  qu’ellei  rendent  aussi  exacte- 
ment nos  mœurs  journalières,  notre  physiono- 
mie? Non,  c’est  qu’il  y a toujours  chez  nous 
de  mauvaises  traditions,  que  nous  nous  manié- 
rons,  surtout  quand  nous  voulons  être  naïfs.  — 
L’amour  vrai  et  réfléchi  des  Japonais  pour  la 
nature  apparaît  dans  toutes  leurs  œuvres  d’art. 
— Pour  eux,  rien  n’est  indifférent,  et  ils  étudient 
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aussi  bien  la  forme  et  l’allure  d’un  insecte,  le 
port  et  les  détails  d’un  végétal  que  le  caractère 
physique  de  l’homme  ; ce  qui  ne  les  empêche 
pas  de  ne  voir  au  besoin  que  les  ensembles  et  de 
rendre,  en  quelques  touches  de  pinceau,  l’aspect 
d’un  site. 

« Parcours  ces  cahiers  publiés  en  l’honneur 
d'un  volcan  du  pays,  cahiers  qui  sont  pleins  de 
scènes  de  toute  sorte  et  de  paysages.  — Observe 
comme  ceux-ci 
sont  rendus , 
comme , avec 
des  moyens 
simples,  ils 
donnent  une 
idée  exacte  du 
pays  ; pour- 
quoi? — C'est 
que  l’artiste  a 
saisi  le  carac- 
tère principal 
de  chacun  des 
aspects  qu’il 
veut  rendre  et 
que,  sans  s’at- 
tacher aux  dé- 
tails, il  a tra- 
duit cette  im- 
pression domi- 
nante avec  un 
sentimentd'une 
'extrême  délica- 
tesse. Comme 
la  nature  elle- 
même,  il  a fait 
de  la  poésie 
sans  le  savoir.  # 

Toute  cette  page,  je  l’extrais  de  Y Histoire  d'un 
dessinateur } et  je  voudrais  citer  tout  le  morceau, 
ainsi  que  ce  que  dit  du  maître,  M.  Gonse.  — 

. Mais  je  ne  puis  m’arrêter  à Hokousaï  qui  méri- 
terait un  volume,  lui  qui  en  a illustré  quelques 
centaines. 

La  place  me  manque,  d’ailleurs,  pour  ana- 
lyser tout  Y Art  japonais.  — J’ai  déjà,  pour  mon 
propre  compte,  vanté  l’habileté  des  fondeurs  et 
des  ciseleurs;  mais  je  n’avais  pas  à fond,  comme 
M.  Gonse,  inventorié  et  catalogué  tout  ce  que 
possèdent  de  rare  et  de  précieux  les  collections 
Cernuschi,  Bing , Haviland,  Camondo,  Duret, 
Heredia,  Montefiore,  Proust,  Taigny,  Vibert, 
Burty,  Wakaï,  Gonse,  Ephrussi,  etc.  Le  livre 


dont  j’essaye  de  rendre  compte  est  un  traité 
complet  où  sont  expliqués  les  procédés  des  gens 
de  métier,  autant  que  la  tradition  des  maîtres 
qui  ont  exécuté  les  netzkés  d’ivoire,  les  masques 
de  bois,  les  étuis  de  corne,  les  riches  armures, 
les  lames  d’acier  fin  aux  intailles  ornées,  les 
gardes  de  sabre  aux  kodzoukas,  aux  ménoukis 
et  aux  koghaï  d’or,  d’argent,  de  cuivre  ou  d’al- 
liages inconnus,  dont  le  travail  spirituel,  gras  et 

souple  dépasse 
en  science,  en 
délicatesse  et 
en  harmonie 
les  meilleurs 
ouvrages  des 
orfèvres  ita- 
liens. 

Il  faut  lire 
ce  chapitre  et 
lire  surtout  ce- 
lui des  laques 
qui  est  un  des 
meilleurs  du 
livre.  — C’est 
la  première 
fois  que  la  fa- 
brication en  est 
nettement  ex- 
pliquée. — 
Ceci  complète 
tout  ce  qu’avait 
d’insuffisant  le 
rapport  de  la 
commission  ja- 
ponaise à 
l’ Exposition 
de  1878,  par 
M.  Maéda.  — L’histoire  des  laques  vient  ensuite, 
classée  par  genres  et  par  écoles,  et  il  nous  faut  en 
rabattre  sur  la  valeur  des  laques  rendus  célèbres 
par  les  collections  royales  ou  princières  qui  les 
avaient  possédés. 

Je  n’insiste  pas  sur  les  tissus  et  je  ne  parle  du 
chapitre  de  la  céramique  que  pour  indiquer 
qu’il  n’est  pas  l’œuvre  de  M.  Gonse,  mais  que 
celui-ci  avait  confié  à son  ami  M.  S.  Bing  la 
tâche  difficile  de  l’écrire.  Personne  ne  le  pouvait 
faire  aussi  savamment  que  lui,  car  c’est  au  Japon 
même  qu’il  a commencé  son  étude,  et  c’est  dans 
sa  propre  collection  qu’il  a achevé  de  s’instruire. 
— Nous  aurons  à y revenir  avec  détail  dans 
quelques  mois,  car  M.  Bing  nous  a person- 
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nellement  promis  d'organiser,  à l’exposition  de 
l’Union  centrale  de  1884,  la  salle  de  la  céra- 
mique japonaise. 

Le  livre  que  nous  venons  de  feuilleter  à la 
hâte  est  somptueusement  illustré.  — L’éditeur 
doit  être,  autant  que  l’auteur,  un  fanatique  de 
l’art  japonais  pour  avoir  si  généreusement  con- 
tribué à son  luxe.  — Ce  n’est  pas  seulement  par 
la  beauté  de  l’édition,  la  qualité  exceptionnelle 
des  papiers,  la  netteté  des  caractères,  c’est 
encore  par  l’abondance  des  images;  — les  unes 
sont  tirées  de  l’imagerie  japonaise  elle-même,  — 
feuillets  d’albums  originaux  ou  imprimés  ont 
permis,  par  de  faciles  reports  en  gillotage,  de 
rendre,  de  la  façon  la  plus  sincère  et  la  plus  vraie, 
l’esprit  du  crayon,  de  la  pointe  et  du  pinceau 
japonais.  La  matité  du  papier  étonne  un  peu, 
d’abord,  des  yeux  accoutumés  à la  grise  transpa- 
rence des  feuillets  doubles  des  cahiers  du  Japon, 
— mais  le  dessin  gagne  en  netteté  ce  qu’il  perd 
en  fondu,  et  cette  traduction  n’est  pas  désa- 
gréable. M.  Gillot  a surmonté  de  plus  réelles 
difficultés  dans  ses  reports  et  ses  impressions  en 
couleur  — dont  quelques-uns  avec  gaufrage.  — 
C’est  un  progrès,  c’est  un  art  tout  nouveau  qui 
donne  l’illusion  de  l’aquarelle,  et  c’est  pour  l’im- 
primerie Quantin  un  honneur  que  d’en  avoir  osé 
faire  le  coûteux  essai.  — Les  délicieuses  hélio- 
gravures de  M.  Dujardin  sont  encore  plus  fines 
et  plus  vraies  que  celles  que  nous  connaissions 
de  lui.  Enfin,  un  artiste  d’un  grand  talent  a 
fait  ce  qu’on  eût  jadis  demandé  à Jacquemard,  — 
il  a,  d’un  crayon  noir,  gras  et  vigoureux,  rendu 


tout  le  caractère  des  objets  de  collections  : — 
bronzes,  ivoires,  laques,  bois,  porcelaines,  etc. 
Il  fallait  tout  le  tempérament  d'un  dessinateur 
de  race  pour  donner  l’illusion  souhaitable  à ces 
dessins,  à ces  gravures  où  la  forme  n’est  rien, 
comparée  à l’esprit  du  détail,  à la  patine  du  mé- 
tal, au  poli  de  l’ivoire,  au  grenu  du  bois.  — 

— Dessins  et  eaux-fortes  ont  classé  M.  Guérard 
parmi  les  maîtres,  et  s’il  ne  parvient  pas  à faire 
oublier  Jacquemard,  il  a conquis,  du  moins,  une 
belle  place,  une  réputation  bien  personnelle,  — 
il  a sa  très  grande  part  du  succès  du  livre. 

Et  pour  terminer,  que  dire  du  but  atteint  par 
l’auteur?  Est-ce  de  convertir  à l’expression  japo- 
naise ceux  qui  s’y  montraient  rebelles?  — Non, 

— mais  en  s’associant  à M.  Quantin  pour  élever 
à l’art  japonais  ce  monument  de  la  curiosité  dé- 
licate et  savante,  M.  Gonse  a fait  œuvre  utile  — 
il  a regagné  l’avance  qu’avaient  sur  nous  les 
savants  étrangers  dans  l’étude  de  l’histoire  de 
l’art  au  Japon,  — il  a posé  les  règles  de  cet  art 
dans  tous  ses  développements,  il  a fourni  à tous 
nos  collectionneurs  et  à nos  artistes  des  éléments 
indispensables  pour  l’intelligence  des  œuvres 
qu’ils  possèdent  ou  qu’ils  étudient,  — il  a enfin 
fait  le  premier  essai  d’une  grammaire  que  vien- 
dront peut-être  corriger  et  augmenter  d’autres 
chercheurs.  Nous  ne  le  croyons  pas  lui-même 
exclusif  en  ses  préférences  et  nous  le  retrou- 
verons à l’étude  des  chefs-d’œuvre  de  notre  art 
français. 

L.  Falize. 


Coupc  en  bronze.  Collection  de  M.  Hirsch. 
(Gravure  extraite  de  l 'Art  japonais , de  M.  Louis  Gonse.) 
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LA  BIBLIOTHÈQUE  DE  L’ENSEIGNEMENT  DES  BEAUX-ARTS 

A l’institut 


Il  n’est,  sans  doute,  aucun  des  lecteurs  de  la 
Revue  des  arts  décoratifs  qui  ne  connaisse  la  Bi- 
bliothèque de  l enseignement  des  beaux-arts } pu- 
bliée par  la  librairie  A.  Quantin.  Depuis  près 
de  deux  années  que  cette  collection  a commencé 
à paraître,  son  succès  a été  toujours  croissant,  et, 
à l’heure  qu’il  est,  elle  a pris,  en  quelque  sorte, 
un  caractère  officiel  et  on  peut  dire  l’utilité  des 
livres  classiques  : elle  a d’emblée  non  seulement 
atteint  le  but  qu’on  se  proposait,  mais  encore 
elle  a réalisé  ce  que  les  plus  exigents,  les  plus 
judicieux  pédagogues  pouvaient  exiger.  Grâce  à 
cecte  bibliothèque,  nos  lycées,  nos  écoles,  les 
jeunes  gens  qui  se  destinent  aux  professions  libé- 
rales, ou  ceux  qui  veulent  embrasser  une  carrière 
d’art  pratique,  enfin  les  hommes  du  monde 
comme  les  hommes  de  métier,  auront  les  élé- 
ments d’éducation  qui  manquaient  chez  nous 
jusqu’ici,  et  ne  seront  plus  exposés,  faute  de 
livres  substantiels,  précis  et  réellement  instruc- 
tifs, à se  trouver  en  infériorité  pour  la  solidité 
des  connaissances  relatives  à l’histoire  de  l’art, 
avec  des  étrangers. 

Car  c’est  une  sottise  qui  a eu  trop  longtemps 
crédit  en  France  qu’en  fait  d’art  il  suffic  du  sen- 
timent, et  que  la  science  n’est  pas  nécessaire. 
Avec  de  pareilles  doctrines,  on  fait  des  ignorants 
et  des  prétentieux.  Les  choses  d’art,  comme  tout 
le  reste,  comme  la  littérature  et  comme  l’his- 
toire, sont  faites  d’une  quantité  d’événements  et 
de  phénomènes  qu’il  faut  apprendre  à distinguer, 
à analyser,  à comparer,  si  l’on  veut  parvenir  à 
les  juger  avec  quelque  sûreté.  Formuler  ce  qui 
est  essentiel  dans  les  mulciples  variétés  des  formes 
et  dégager  de  l’érudition  trop  broussailleuse  tout 
ce  qui  est  utile,  pour  asseoir  sur  de  fortes  bases 
l’enseignement  artistique , tel  est  l’objet  de  la 
bibliothèque  dont  il  s’agit. 

Publiée  sous  la  direction  de  M.  Jules  Comte, 
ancien  chef  de  la  division  de  l’enseignement  au 
ministère  des  arts,  et  actuellement  inspecteur  des 
écoles  d’art  décoratif,  la  Bibliothèque  de  l'ensei- 
gnement des  beaux-arts  compte  parmi  ses  colla- 


borateurs les  écrivains  d’art  les  plus  autorisés  et 
les  plus  compétents.  Les  douze  volumes  déjà  pa- 
rus le  démontrent  surabondamment  et  en  même 
temps  indiquent  la  vaste  et  sage  méthode  qui  a 
présidé  au  plan  de  l’œuvre.  A côté  des  manuels 
consacrés  aux  principes  de  l’art,  à ses  formules 
générales,  viennent  ceux  qui  s’appliquent  à ses 
innombrables  divisions,  ainsi  qu’à  ses  applica- 
tions. Tandis  que  les  uns  initient  le  lecteur  à 
l’histoire  détaillée  de  la  sculpture,  de  l’architec- 
ture et  de  la  gravure,  par  périodes  et  par  pays, 
les  autres  sont  réservés  aux  diverses  applications 
de  l’art  à l’industrie.  C’est  donc  une  véritable 
encyclopédie  artistique  qui  se  publie  par  frag- 
ments et  dans  des  conditions  de  prix  pouvant 
convenir  aux  plus  modestes  travailleurs.  Sous  ce 
rapport,  on  peut  dire  que  l’éditeur  a fait  un  vé- 
ritable tour  de  force. 

Nous  n’avons  pas,  on  le  comprendra,  l’intention 
d’analyser  chacun  des  douze  ouvrages  déjà  parus 
de  cette  bibliothèque.  C’est  tout  au  plus  si  l’espace 
dont  nous  disposons  nous  permet  d’en  donner  ici 
une  énumération  rapide.  Voici,  tout  d’abord,  la 
Mosaïque,  par  M.  Gerspach,  un  volume  de  for- 
mat in-16,  comme  tous  ses  émules  de  la  collec- 
tion, et  comme  eux  remplis  de  gravures  dans  le 
texte.  L’auteur  y retrace,  avec  la  compétence  que 
les  lecteurs  de  la  Revue  des  arts  décoratifs  ont  pu 
apprécier,  l’histoire  de  la  mosaïque,  depuis  l’an- 
tiquité jusqu’au  temps  présent.  Il  mentionne  les 
plus  belles  œuvres  des  maîtres  et  termine  en  dé- 
crivant les  procédés  matériels  et  les  règles  de 
l’art  qu’il  étudie.  Voici  Y Histoire  de  la  peinture 
hollandaise , par  M.  Henry  Havard,  le  critique 
autorisé,  qui  a écrit,  sur  la  Hollande,  une  dou- 
zaine d'ouvrages  spéciaux,  et  qne  son  érudition, 
sa  profonde  connaissance  des  chefs-d’œuvres  ad- 
mirés‘dans  les  musées  de  la  Haye,  d’Amsterdam, 
de  Haarlem,  etc.,  semblaient  désigner  entre  tous 
pour  raconter  l’histoire  de  cette  merveilleuse 
école.  Voici  encore  le  Manuel  d’archéologie 
grecque,  par  M.  Max  Collignon,  ancien  membre 
de  l’École  française  d’Athènes,  archéologue  émi- 


REVUE  DES  ARTS  DECORATIFS. 


21  + 

nent,  qui  a condensé  en  ce  livre  des  notions  at- 


venu,  dans  le  cours  de  son  travail,  comme  dans 
le  volume  qu’il  lui  a donné  pour  suite  sur  la  My- 
thologie figurée  de  la  Grèce,  qu’il  s’adressait  sur- 
tout aux  jeunes  gens  des  lycées,  pour  lesquels  la 
connaissance  des  monuments  figurés  est  devenue 
le  complément  indispensable  des  études  classi- 
ques. L ’ Anatomie  artistique,  par  M.  Mathieu 
Duval,  le  professeur  respecté  de  l’Ecole  des 
beaux-arts,  rendra,  on  peut  en  être  sûr,  les  plus 
grands  services  aux  artistes  ayant  commencé 
leurs  études  spéciales,  reproduisant  les  formes, 
soit  d’après  l’antique,  soit  d’après  le  modèle  vi- 
vant, et  qui  ont  déjà  ce  qu’on  peut  appeler  la 
notion  empirique  des  formes,  des  attitudes,  des 
mouvements.  Us  y trouveront  la  notion  scienti- 
fique de  ces  mouvements,  de  ces  formes,  de  ces 
attitudes,  et  l’application  anatomique  du  modelé 
de  telle  ou  telle  région,  de  ses  modifications  à 
l’état  de  repos,  etc.  Dans  un  ordre  d'idées  bien 
différent,  la  Gravure,  de  M.  Henri  Delaborde, 
l’éminent  directeur  du  département  des  estampes 
à la  Bibliothèque  nationale,  le  secrétaire  perpé- 
tuel de  l’Académie  des  beaux-arts,  est  un  livre 
non  moins  utile.  Les  origines  de  la  gravure,  ses 
progrès,  ses  divers  procédés,  les  uns  aujourd’hui 
oubliés,  les  autres  encore  en  vigueur,  sont  dé- 
crits et  suivis  pas  à pas,  siècle  par  siècle.  La  vie 
des  graveurs  célèbres,  leurs  œuvres  les  plus  con- 
nues sont  le  sujet  d’études  remarquables  fixant 
avec  autorité  certains  points  controversés.  Le 
volume  est  complété  par  celui  de  M.  de  Lostalot 
sur  les  Procédés  de  gravure,  où  se  trouve  la  des- 
cription de  toutes  les  inventions  photographiques 
de  ce  siècle  qui  ont  été  appliquées  à la  repro- 
duction des  objets  d’art. 

Chaque  livre,  on  le  voit,  porte  en  soi  son  en- 
seignement parfaitement  circonscrit.  L 'Histoire 
de  la  peinture  anglaise,  que  M.  Ernest  Ches- 
neau  a écrit  de  sa  plume  érudite  et  si  élégante, 
fait  connaître  en  France  une  école  mal  jugée  jus- 
qu’ici dans  ses  origines  et  ses  développements, 
et  contient  une  liste  chronologique  des  princi- 
paux peintres  anglais  avec  l’indication  des  gale- 
ries et  monuments  où  se  trouvent  leurs  œuvres 
les  plus  remarquables.  M.  Eugène  Müntz,  le 
savant  archiviste  de  l’Ecole  des  beaux-arts,  a 
résumé  ses  longs  et  patients  travaux  en  un  vo- 
lume sur  la  Tapisserie  qui  est  un  modèle 
accompli  de  clarté  et  de  précision,  en  une  ma- 
tière compliquée  et  confuse.  M.  François  Lenor- 


mant,  l’éminent  archéologue  qu'une  mort  cruelle 
vient  d’arracher  à la  science  dans  toute  la  vi- 
gueur de  l’âge  et  du  talent,  a consacré  ses  der- 
nières forces  à résumer  pour  la  bibliothèque  de 
M.  A.  Quantin  son  admirable  traité  des  mon- 
naies, en  un  manuel  des  Monnaies  et  médailles 
qui  mérite  de  devenir  classique,  car  jamais  pa- 
reilles questions,  si  abruptes  et  si  délicates,  n’a- 
vaient fait  l’objet  d’un  résumé  synthétique,  aussi 
riche  d'informations  pour  les  spécialistes  que 
compréhensibles  pour  les  moins  érudits. 

Les  deux  derniers  volumes  dont  la  collection 
vient  de  s’enrichir  sont  dignes  de  leurs  aînés. 
C’est  d’abord  l 'Art  byzantin,  de  M.  Bayet,  an- 
cien’ membre  de  l’Ecole  d’Athènes,  professeur  à la 
Faculté  des  lettres  de  Lyon,  qui,  comprenant  à 
merveille  son  rôle  de  vulgarisateur,  et  sans  s’at- 
tarder à de  vaines  discussions,  dégage,  comme 
personne  avant  lui  n’avait  su  le  faire,  les  mani- 
festations de  l’art  qui  se  sont  produites  entre  le 
moment  où  l’art  grec  jette  ses  dernières  lueurs 
et  celui  où  apparaît  l’aurore  de  la  Renaissance.  Il 
prouve  que  l’imagination  humaine,  durant  ces 
longs  siècles  qu’on  a cru  longtemps  frappés  de 
stérilité,  ne  perdit  pas  ses  droits,  et  que  toujours 
vivace,  toujours  créatrice,  dans  l’architecture 
comme  dans  l’ornementation  des  tissus,  dans  les 
mosaïques  comme  dans  les  manuscrits  à minia- 
ture, dans  la  sculpture  monumentale  comme 
dans  l’orfèvrerie,  elle  sut  tout  animer  de  son 
souffle  et  vivifier  sur  les  ruines  du  paganisme 
les  œuvres  de  la  civilisation  chrétienne.  Enfin, 
M.  A.-.l.  Wauters,  le  critique  distingué  de  Bel- 
gique, à qui  appartenait  l’honneur  de  faire  con- 
naître en  France  l’histoire  de  l’art  de  son  pays, 
a condensé  d’une  manière  charmante  tout  ce  qui 
touche  à la  Peinture  flamande,  rattachant  soi- 
gneusement l'art  à la  vie  nationale  dont  il  n’est 
que  la  plus  éclatante  et  aussi  la  plus  durable  ma- 
nifestation. Son  récit  commence  aux  approches 
du  xiv'  siècle,  à l’époque  héroïque  et  tragique 
des  d’Artevelde,  pour  finir  avec  les  contempo- 
rains. Hommes  et  choses,  peintres  et  peintures, 
il  n’a  rien  omis,  dissimulant  sa  profonde  érudi- 
tion sous  le  charme  de  sa  clarté  facile  et  at- 
trayante. 

Cette  nomenclature  trop  rapide  ne  suffit  pas 
sans  doute  pour  donner  une  idée  de  la  valeur  de 
chacun  des  ouvrages  de  la  Bibliothèque  de  l’en- 
seignement des  beaux-arts  ; mais  elle  en  expli- 
quera peut-être  l’intérêt  général.  La  valeur,  au 
surplus,  en  est  attestée  par  la  haute  récompense 
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que  l’Académie  française  vienc  d’accorder  à la 
collection  en  la  personne  de  son  directeur, 
Al.  Jules  Comte,  et  nous  ne  pouvons  mieux  faire 
que  de  donner  ici  l’extrait  du  rapport  de  AI.  Ca- 
mille Doucet,  dans  lequel  l’éminent  académicien 
a apprécié  la  partie  de  l’œuvre,  en  décernant  la 
médaille  d’or  qui  lui  a été  attribuée. 

« Cette  médaille,  messieurs,  dont,  pour  nous, 
la  valeur  morale  dépasse  de  beaucoup  la  valeur 
matérielle,  est  décernée  à une  collection  de 
livres  qui  tous,  isolément,  seraient  dignes  d’une 
récompense. 

« Publiée  sous  le  patronage  du  gouverne- 
ment et  sous  la  direction  immédiate  de  AI.  Jules 
Comte,  inspecteur  général  des  écoles  d’art  déco- 
ratif, la  Bibliothèque  de  1 enseignement  des 
beaux-arts  se  proposait  de  combler  une  grande 
lacune,  en  offrant  à la  jeunesse  studieuse  des 
livres  pratiques,  des  ouvrages  élémentaires  où 
chacun  pût  facilement  apprendre  l’histoire  et  la 
théorie  de  l’art,  dans  une  série  de  petits  volumes 
peu  coûteux;  elle  promettait  de  mettre  sous  nos 
yeux  le  tableau  des  procédés  qu'emploient  les 
diverses  formes  de  l’art,  en  nous  faisant  con- 
naître les  phases  successives  de  leur  développe- 
ment à toutes  les  époques  de  l’antiquité  et  des 
temps  modernes.  Elle  a tenu  parole  grâce  à un 
éditeur  hardi  et  généreux,  dont  le  zèle  n’a  été 
dépassé  que  par  son  désintéressement  ; huit  vo- 
lumes ont  déjà  paru,  qui  tous  : la  Gravure , par 
notre  éminent  confrère,  AI.  le  vicomte  H.  Dela- 
borde,  secrétaire  perpétuel  de  l’Académie  des 
beaux-arts;  l 'Archéologie  grecque,  par  AI.  Alax 


Collignon,  professeur  à la  Faculté  des  lettres  de 
Bordeaux  ; la  Tapisserie,  par  Al.  Aliintz  ; la 
Peinture  anglaise,  par  AI.  Ernest  Chesneau; 
la  Mosaïque,  par  AI.  Gerspach;  tous  enfin,  dans 
leurs  genres,  sont  des  œuvres  accomplies. 

« Gœthe  a dit  quelque  part  que,  si  l’on  décou- 
vrait le  Jupiter  d’Olympie  ou  la  Minerve  du 
Parthénon,  l’humanité  deviendrait  meilleure.  La 
Bibliothèque  de  l' enseignement  des  beaux-arts 
ne  va  pas  jusqu’à  nous  promettre  ces  merveilles; 
mais  il  en  est  beaucoup  qu’elle  nous  fera  presque 
découvrir,  en  nous  les  faisant  mieux  comprendre. 

« Estimant  que  tout  ce  qui  élève  l’esprit  est 
utile  aux  mœurs,  l’Académie  a voulu,  elle  aussi, 
encourager  cette  louable  entreprise.  Une  médaille 
spéciale  pouvait  seule  atteindre  ce  but.  C’est  au 
jeune  et  intelligent  directeur,  Al.  Jules  Comte, 
qu’elle  sera  remise;  mais  l’honneur  en  rejaillira 
sur  tous  ceux  qui,  ayant  pris  part  au  travail,  ont 
droit,  comme  lui , au  partage  de  la  récom- 
pense. » 

De  telles  paroles  sont  pour  l’éditeur,  le  direc- 
teur et  les  collaborateurs  de  la  Bibliothèque  de 
l'enseignement  des  beaux-arts  une  précieuse  ré- 
compense et  un  noble  encouragement.  Il  faut 
souhaiter  que  le  public,  que  la  jeunesse  française, 
prenant  pour  guide  un  pareil  jugement,  mettent 
à profit  les  travaux  de  tant  d’hommes  remar- 
quables qui  consentent  à devenir  des  vulgarisa- 
teurs, pour  développer  dans  notre  pays  un  puis- 
sant élément  d’éducation  jusqu’à  présent  trop  peu 
employé  : la  connaissance  de  l’art. 

V.  CH. 


CONCOURS  DE  BEAUVAIS 


Nous  avons  parlé  ici  même  de  l’institution 
excellente  pour  la  manufacture  de  Beauvais  d’un 
concours  semblable  à celui  qui  existe  à Sèvres 
et  aux  Gobelins. 

Le  premier  concours  consistait  dans  la  com- 
position du  siège,  du  dossier  et  des  manchettes 
d’un  canapé  Louis  XVI , actuellement  dans  la 
salle  du  conseil  des  ministres  au  palais  de 
l’Elysée,  très  beau  meuble  dont  la  Revue  des 


Arts  décoratifs  a publié  la  reproduction  (3'  année, 
p.  320). 

Pour  ce  début,  il  faut  bien  le  dire,  les  con- 
currents ne  se  sont  pas  distingués.  Pourtant 
après  une  première  épreuve,  le  jury  avait  mis  à 
part  les  intéressants  projets  de  MAI.  Henri  Lam- 
bert, notre  collaborateur,  peintre  de  la  manufac- 
ture de  Sèvres,  et  Edme  Couty,  professeur  à 
l'Ecole  des  arts  décoratifs  de  Nice,  et  élève  de 
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M.  Gallaud,  qui  se  faisaient  remarquer  par  de 
réelles  qualités  d’élégance.  L'exposition  de  la 
deuxième  et  définitive  épreuve  entre  les  deux 
concurrents  a eu  lieu  du  15  au  20  novembre  à 


l'Ecole  des  beaux-arts.  Le  jury  a accordé  le  prix 
de  2.500  francs  à M.  Edme  Couty.dont  le  projet 
parut  un  peu  plus  original  que  celui  de  M.  Lam- 
bert, bien  qu’à  notre  avis  l’auteur  ait  commis  une 


Dossier  de  canapé.  — Composition  de  M.  Edme  Coût  y,  lauréat  du  concours  Je  Beauvais. 


Dossier  de  canapé.  — Composition  de  M.  H.  Lambert  pour  le  concours  de  Beauvais. 


Siège  de  canapé.  — Composition  de  M.  Edme  Couty,  lauréat  du  concours  de  Beauvais. 


faute  ] en  plaçant  un  médaillon  à figure  sur  la 
partie  du  canapé  où  l’on  doit  s'asseoir.  Au  point 
de  vue  de  l'exécution  les  deux  projets  sont  d’une 
valeur  égale. 


On  peut  juger  de  leur  mérite  par  les  fac- 
similés  de  ces  compositions  que  M.  Edme  Couty 
et  Henri  Lambert  ont  dessinés  pour  les  lecteurs 
de  la  Revue  des  Arts  décoratifs 

L' Imprimeur-Editeur  Gérant:  A.  Quantin. 


USTENSILES  DE 


CUISINE 


« Une  ordonnance  de  Louis  XIII,  en  1629, 
écrit  M.  Chéruel,  dans  son  Dictionnaire  histo- 
rique des  institutions,  mœurs  et  coutumes  de 
la  France,  défendit  de  dépenser  plus  d’un  écu 
pour  un  repas  fait  hors  de  sa  maison; 
si  l’on  donnait  à dîner  chez  soi,  on  ne 
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devait  avoir  que  trois  services;  à chaque  service  qu’un  seul  rang  de  plats,  et  dans  chaque 
plat  six  pièces  au  plus.  Cette  dernière  prescription  s’explique  par  l’usage  oü  l’on  était 
d’accumuler  un  grand  nombre  de  pièces  de  viande  dans  un  même  plat.  » L’ordonnance 
citée,  qui  n’eut  du  reste  guère  plus  de  succès  que  n’en  ont  généralement  les  lois  somp- 
tuaires, nous  montre,  dès  le  début  du  xvn<‘  siècle,  une  cuisine,  sinon  très  savante,  au 
moins  déjà  assez  compliquée.  Nous  sommes  encore  loin  des  recherches  culinaires  qui 
signaleront  le  xvmE;  nous  n’avons  pas  renoncé  à la  table  plus  plantureuse  que  raffinée 
du  xvi*;  mais,  si  nous  ne  sommes  pas  encore  des  délicats,  nous  sommes  en  train  de  devenir 
des  difficiles,  et  bientôt,  sous  le  règne  du  Roi  Soleil,  nous  aurons  notre  heure  de  triomphe. 

Les  spirituelles  estampes  d’Abraham  Rosse,  qui  savent  si  bien  faire  revivre  une 
époque  dans  ce  qu’elle  a de  plus  intime,  nous  permettent  de  reconstruire  par  la  pensée 


Chaudron,  petite  marmite,  bouilloire  et  passoire.  (Collection  Degournay.) 


une  cuisine  du  temps  de  Louis  XIII.  D’abord,  une  composition  un  peu  légère  nous  offre 
dans  le  fond  à droite,  à travers  une  porte,  cette  cuisine  elle-même,  aux  murs  pourvus  de 
rangées  de  planches,  oü  étincelle,  alignée,  toute  une  batterie  de  cuivre  à formes  opulentes, 
munie  de  sa  haute  cheminée  avec  landiers  sur  un  réchaud  desquels  fume  et  mijote  un 
plat.  D’autres  scènes  vont  nous  faire  passer  en  détail  ces  ustensiles  sous  les  yeux.  Dans 
celle  qui  présente  des  voisines  apportant  des  cadeaux  à une  jeune  femme,  on  voit  plusieurs 
vaisseaux  que  détaillent  les  vers  suivants  écrits  sous  l’estampe  : 


Ma  bonne  sœur,  soyez  contente 
De  cet  excellent  pôt  au  laict, 

Et  gardez-le  bien  s’il  vous  plaist, 
Puisqu’il  vient  de  feu  nostre  tante. 

Recevez,  ma  chère  voisine, 

Ce  beau  pot  de  cuivre  tout  neuf. 
On  y feroit  bien  cuire  un  bœuf, 
Tant  il  est  bon  pour  la  cuisine. 


Le  susdit  pot  de  cuivre,  d’un  volume  remarquable,  a la  panse  renflée  et  possède  des 
anses  d’un  joli  mouvement.  On  se  sent  en  présence  d’une  bonne  et  solide  pièce  de  chau- 
dronnerie Dans  le  Quatrième  Age,  l’écuelle  que  porte  une  servante  a une  silhouette  très 
agréable.  Elle  plaide  victorieusement  en  faveur  du  goût  de  nos  pères  pour  ce  genre  d’us- 
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tensiles  incommode  et  si  bien  compris  pour  servir  le  potage  chaud.  La  gravure  intitulée 
le  Goût  présente  un  délicieux  réchaud  de  métal  décoré  d’oves,  avec  pieds,  d’une  courbe 
harmonieuse,  servant  à la  fois  de  soutien  au  foyer  et  de  support  au  plat.  L’Hiver  nous 
montre  des  jeunes  hommes  et  des  jeunes  femmes  en  train  de  faire  des  beignets.  Devant  la 
cheminée  s’étalent  des  poêles  à long  manche  et  de  vastes  vaisseaux  de  cuivre  contenant  la 
pâte.  Une  boutique  de  pâtisserie,  sur  la  marge  du  bas  de  laquelle  on  lit  ces  vers  : 

Pour  de  l’argent  on  donne  à tous 
Des  maccarrons,  des  darioles, 

Des  gasteaux  divers,  des  rissoles, 

Du  biscuit  et  des  petits  chous, 

nous  fait  voir,  devant  un  four,  des  moules  en  forme  de  triangles,  de  trèfles,  d’ovales,  de 
ronds,  etc.,  ainsi  que  des  rouleaux  à pâte  et  des  cuves  de  cuivre. 


Pot  a lait,  bouilloire,  marmite,  chaudrou  et  soufflet,  d'après  les  estampes  d'Abraham  Bosse. 


L’ordonnance  de  Louis  XIII  nous  a montré  que  l’on  mangeait  ferme  au  début  du 
xvn®  siècle;  une  estampe  de  Bosse,  qui  représente  des  dames  profitant  de  l’absence  de 
leurs  maris  pour  faire  bombance,  corrobore  complètement  cette  observation.  Manger  était 
un  acte  dont  on  comprenait  toute  l'importance.  Cependant,  le  service  des  mets  laissait  à 
désirer,  même  dans  la  maison  du  roi,  du  moins  sous  la  régence  d’Anne  d’Autriche. 
Écoutez  plutôt  ! Les  ambassadeurs  du  roi  de  Pologne  viennent  demander  la  main  de 
Marie  de  Gonzague  pour  leur  maître;  il  s’agit  de  leur  donner  un  grand  souper.  « Ce  fut 
l’intention  de  la  reine  qu’il  fût  tel,  écrit  M"“*  de  Motteville;  mais  le  soir  on  lui  conta  qu'il 
étoit  arrivé  une  dispute  entre  les  officiers,  qui  avoit  été  cause  qu’il  n’y  avoit  point  eu  de 
bouilli,  c’est-à-dire  que  le  premier  service  avoit  manqué.  » Et  Anne  d’Autriche  « après 
avoir  un  peu  grondé  de  toutes  ces  bévues,  se  mit  à rire,  et  dit  que  jamais  la  France 
n’avoit  pu  se  régler  ni  dans  les  grandes  choses  ni  dans  les  petites,  et  qu’il  falloit  avoir 
patience  ». 

La  nourriture  joue  son  petit  rôle  politique  sous  la  Fronde,  et  c’est  avec  raison  que 
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Michelet  a écrit  : « Anne  d’Autriche  dînait  à midi,  et  dînait  fort.  De  là  ses  paroles  vio- 
lentes, ses  hasardeux  spropositi,  qui,  dans  une  révolution  plus  sérieuse,  l’eussent  mise  sur 
la  voie  de  Charles  Pr.  » Suit  un  exemple  : « Cependant  le  parlement  va  en  corps  au  Palais- 
Royal  redemander  ses  membres  à la  reine.  Elle  venait  de  dîner.  Rouge,  emportée,  elle  dit 
avec  un  geste  de  furie  : « Je  les  rendrai,  mais  morts.  » Elle  passe  dans  sa  chambre  grise, 
claquant  la  porte  au  nez  du  parlement.  » 

Demandons  à la  Muse  historique  de  Loret  l’énumération  de  quelques  mets  du  temps  : 

Cette  semaine  Caumartin 
A fait  un  somptueux  festin 
Aux  deux  Chevreuse  mère  et  fille, 

Où  l’on  mangea  mainte  morille, 

Des  tourtes  pleines  de  pignons, 

De  beaux  grands  plats  de  champignons 
£t  deux  mille  autres  friandises 
Sans  les  fraises  et  les  cerises. 


Mortier,  marmite,  poêlon,  râpe,  d’après  Chardin,  Zorg  et  Brcughel. 


Les  vendeuses  de  marée  de  La  ville  de  Paris  en  vers  burlesques  du  sieur  Berthod  nous 
donnent  une  liste  curieuse  de  poissons  : 

Approchez-vous,  dame  Nicole, 

Dit  l’une;  voyez  une  sole, 

De  grands  brochets,  de  beaux  barbeaux. 

Des  anguilles  et  des  carpeaux. 

Venez  donc  : voicy  de  la  tanche, 

De  la  morüe  toute  blanche. 

Des  excellens  macquereaux  frais; 

J’ay  des  grenouilles  de  marais, 

De  belle  carpe  toute  fresche  : 

On  la  vient  sortir  de  la  pesche... 

Si  vous  voulez  de  la  lamproye, 

J’ai  la  plus  belle  qui  se  voye. 

La  Chanson  nouvelle  de  tous  les  cris  de  Paris  énumère  la  plupart  des  autres  denrées  ; 
« Beaux  œufs  frais!  Oranges,  citrons, grenades!  Fromages  forts  de  Milan!  Sallades,  belles 
sallades!  Faut-il  point  du  bon  pain,  chalans!  Beaux  choux  blancs!  Ma  belle  poirée! 
Moutarde!  Vinaigre,  au  bon  vinaigre!  Douce  meure,  gentil  fruit  nouveau!  A mes  beaux 
cerneaux!  Noix  nouvelle  ! Carpendus,  poire  de’certeaux!  A mes  beaux  navets!  Chicorée, 
chicorée!  J’ay  du  bon  laict!  Ver,  verjus!  Oignons  à la  botte!  Harang  soret!  Panets,  beaux 
panets!  Beau  cresson,  carottes,  carottes!  Pois  verds,  pois!  Fèves  de  marais!  Prunes  de 
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Damas!  Cerises!  Concombre!  Beaux  arbrisseaux!  Beaux  melons!  Beaux  artichauts! 
Harengs,  maquereaux  de  chasse!  Citrouille!  Fromages  de  cresme!  Aux  racines  de  persil! 
Raves  douces,  belles  asperges!  Beau  houblon!  Fèves  cuites  toutes  chaudes!  Mes  beaux 
coings!  Pesche  de  corbeille!  Beaux  poireaux!  Gros  navets  de  balle!  Figues  de  Marseille! 
Beaux  métis!  Carpes  vives!  Beaux  espinards!  Lard  à poids!  Escargots!  Tripes  de  mourue! 
Beaux  raisins!  Beaux  pruneaux  de  Tours!  » 

Ainsi  vont  criant  par  les  rues 
Les  estats,  chacun  tous  les  jours. 

Ouvrons  dignement  le  siècle  de  Louis  XIV  par  cette  déclaration  du  Cuisinier  royal, 
que  si  « c’est  en  Europe  où  règne  la  propreté,  le  bon  goût  et  l'adresse  de  l’assaisonnement 
des  viandes  et  des  aliments  qui  s’y  trouvent,  on  peut  se  vanter,  principalement  en  France, 


Fragment  d’un  tableau  de  Chardin.  (Musée  du  Louvre.) 


de  l’emporter  en  cela  sur  toutes  les  autres  nations,  comme  on  le  fait  en  politesse  et  en 
mille  autres  avantages  assez  connus  ».  Ainsi  cette  suprématie  européenne  dont  la  France 
du  xvuc  siècle  a pu  être  si  justement  hère,  elle  ne  la  devait  pas  seulement  à ses  écrivains 
et  à ses  artistes,  mais  aussi  à ses  cuisiniers.  La  glorieuse  époque  qui  a vu  naître  et  mourir 
Corneille,  La  Fontaine,  Molière,  Racine,  Puget,  Le  Brun,  Mansart,  etc.,  a vu  naître  et 
mourir  Vatel,  la  touchante  victime  du  rôti,  de  la  marée  et  du  point  d’honneur  profes- 
sionnel; Vatcl  dont  la  mort  tragique  déconcerta  Louis  XIV,  si  peu  sensible  de  sa  nature, 
surtout  lorsqu’il  s’agissait  de  ses  convenances;  qui  força  ce  roi  à regretter  son  séjour  à 
Chantilly;  qui  mit  par  son  trépas  M.  le  Prince  au  désespoir,  et  ht  pleurer  M.  le  Duc.  11 
est  vrai  que  Mn,e  de  Sévigné  explique  les  larmes  de  ce  dernier  en  disant  que  « c'était  sur 
Vatel  que  tournait  tout  son  voyage  de  Bourgogne  ».  Ces  larmes  proviennent  du  dépit, 
soit!  mais  elles  n’en  font  que  mieux  ressortir  la  portée  du  grand  artiste  dont  elles  con- 
statent l’inappréciable  valeur.  La  cuisine  classique  a son  martyr  et  son  héros  dans  Vatel. 
Sa  grande  ombre  plane,  touchante  et  digne,  au-dessus  des  lignes  peut-être  trop  spiri- 
tuelles et  trop  gaiement  émues  de  la  tendre  mère  de  M",e  de  Grignan.  Le  sourire  s’y 
montre  trop  près  de  la  larme.  Vatel  a prouvé  que  celui  qui  savait  tourner  la  broche  savait 
aussi  porter  l’épée.  Alexandre  Dumas,  dans  son  charmant  Voyage  en  Espagne,  prétend 
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que  la  réciproque  est  vraie  pour  ce  dernier  pays  et  qu’on  n’hésite  pas  à s’y  servir  de  son 
épée  en  guise  de  broche.  Empressons-nous  de  dire  que  la  scène  amusante  à laquelle  nous 
faisons  allusion  est  une  joyeuse  calomnie  à l’égard  des  concitoyens  du  Cid,  lesquels  font 
tous  usage  de  la  broche  et  n’ont  pas  besoin  d’avoir  recours  à un  procédé  aussi  martial 
pour  manger  du  rôti. 

De  grands  maîtres  d’hôtel  impliquent  des  gourmands  capables  de  les  comprendre  : 
pas  d’artiste  sans  public  est  une  règle  absolue.  Aussi  le  grand  siècle  offrait-il  ce  public  con- 


naisseur. Ecoutez  La  Bruyère  : 
« Clitnn  n’a  jamais  eu  toute  sa 
vie  que  deux  affaires,  qui  est  de 
dîner  le  matin,  et  de  souper  le 
soir;  il  ne  semble  né  que  pour 
la  digestion;  il  n’a  de  même 
qu’un  entretien  : il  dit  les  en- 
trées qui  ont  été  servies  au  der- 
nier repas  où  il  s’est  trouvé,  il 
dit  combien  il  y a eu  de  potages, 
et  quels  potages;  il  place  en- 
suite le  rôt  et  les  entremets,  il 
se  souvient  exactement  de  quels 
plats  on  a relevé  le  premier  ser- 
vice, il  n'oublie  pas  les  hors- 
d’œuvre, le  fruit  et  les  assiettes, 
il  nomme  touslesvins  et  toutes 
les  liqueurs  dont  il  a bu  ; il 
possède  le  langage  des  cuisines 
autant  qu’il  peut  s’étendre  et  il 
me  fait  envie  de  manger  à une 
bonne  table  où  il  ne  soit  pas. 
Il  a surtout  le  palais  sûr,  qui 
ne  prend  point  le  change,  et  il 
ne  s’est  jamais  vu  exposé  à l’hor- 
rible inconvénient  de  manget 
un  mauvais  ragoût  ou  de  boire 


Arrosoir  du  xvii®  siècle  en  cuivre 
repoussé.  (Musée  de  Cluny, 
n°  6j8o  du  Catalogue.) 


aller  ; on  ne  verra  plus  un 
homme  qui  mange  si  bien  ; 
aussi  est-il  l’arbitre  des  bons 
morceaux,  et  il  n’est  guère  per- 
mis d’avoir  du  goût  pour  ce 
qu’il  désapprouve.  » Voulons- 
nous  entendre  parler  dignement 
de  cuisine,  voilà  juste  à propos 
Dorante  du  Bourgeois  gentil- 
homme. Il  nous  entretient  « d’un 
pai  n de  rive  à biseau  doré,  relevé 
de  croûte  partout;  d’un  vin  à 
sève  veloutée,  armé  d’un  vert 
qui  n’est  point  trop  comman- 
dant ; d’un  carré  de  mouton 
gourmandé  de  persil  ; d'une 
longe  de  veau  de  rivière,  longue 
comme  cela,  blanche,  délicate, 
et  qui,  sous  la  dent,  est  une 
vraie  pâte  d’amande;  de  perdrix 
relevées  d’un  fumet  surpre- 
nant...; d’une  soupe  au  bouillon 
perlé,  soutenue  d’un  jeune  gros 
dindon  cantonné  de  pigeon- 
neaux, et  couronné  d’oignons 
blancs  marinés  avec  de  la  chi- 
corée ». 

Grâce  à Abraham  Bosse, 
nous  avons  déjà  fait  connais- 
sance avec  quelques-uns  des 
ustensiles  qui  servaient  à pré- 


un  vin  médiocre.  C’est  un  per- 
sonnage illustre  dans  son  genre, 
et  qui  a porté  le  talent  de  se 
bien  nourrir  jusqu’où  il  pouvait 
parer  ces  mets.  Nous  allons  tâchei  d’en  rencontrer  d’autres  en  parcourant  les  collections 
publiques  ou  privées.  Malheureusement,  il  n’y  a que  bien  peu  d’années  que  les  amis  du 
bibelot  se  sont  décidés  à recueillir  ces  modestes  représentants  d’un  passé  qui  a laissé 
derrière  lui  tant  de  merveilles  en  tous  genres,  et  leur  ont  permis  d’occuper  une  petite 
place  dans  leur  cabinet.  Nous  serons  donc  souvent  encore  forcés  d’avoir  recours  à des 
sources  indirectes,  de  recommencer  le  genre  d’emprunts  que  nous  venons  de  faire  à Bosse, 
et  de  demander  aux  reproductions  peintes  ou  gravées  du  temps  de  compléter  ces  peu  nom- 
breux documents. 

Le  musée  de  Cluny  possède  d’intéressantes  plaques  de  cheminées  du  xvir  siècle. 
Quoique  la  plupart  des  foyers  qu’elles  décoraient  ne  puissent  pas  être  assimilés  à des 
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foyers  de  cuisine  proprement  dits,  ces  plaques  ayant  quelque  rapport  avec  le  sujet  que 
nous  traitons,  il  nous  paraît  utile  de  leur  consacrer  quelques  lignes.  Le  décor  de  celles 
qui  étaient  destinées  plus  spécialement  à l’office  ne  devait  différer  de  celui  de  leurs  com- 
pagnes d’appartement  que  dans  le  sens  du  plus  ou  moins  de  richesse.  Et  encore,  faut-il 
reconnaître  qu’en  fait  de  richesse,  le  xvne  siècle  ne  s’est  jamais  montré  avare.  A cette 
époque,  l’ornementation  déborde  partout,  envahit  tout  avec  une  exubérance  de  végétation 
tropicale,  qui  projette  follement  ses  rameaux  gorgés  de  sève  et  avides  d’espace  ou  ils 
puissent  se  développer. 

A côté  du  blason,  des  armes  de  la  famille,  qui  ont  leur  place  indiquée  sur  ces  plaques, 
au  milieu  du  foyer,  centre  naturel  de  cette  famille,  celles-ci  présentent  le  plus  souvent  des 
compositions" empruntées  à l’histoire  sacrée  ou  profane,  à la  mythologie  ou  aux  légendes 
du  moyen  âge.  Une  des  plaques  du  musée  de  Cluny,  portant  la  date  de  1664,  a pour  sujet 
le  Sacrifice  d' Abraham;  une  autre,  datée  de  1677,  le  Christ  et  la  Samaritaine.  Ces  deux 
compositions  sont  traitées  avec  l’ampleur  de  style  et  la  pompe  qui  sont  le  cachet  du  règne 
du  Roi  Soleil.  D’autres  plaques  sont  décorées  de  l’écu  aux  fleurs  de  lis  de  France,  sur- 
monté de  la  couronne  royale  et  entouré  du  collier  de  l’ordre  du  Saint-Esprit,  des  armes 
du  Dauphin  de  France  avec  la  couronne  et  deux  dauphins  pour  supports;  etc. 

Un  pied  de  tourne-broche,  en  fer  forgé  et  tordu,  nous  conduit  cette  fois  en  pleine 
cuisine.  C’est  tout  près  de  lui,  ou  à l’anneau  de  support  d'une  de  ses  tiges  verticales,  qu'il 
nous  faut  accrocher  deux  curieuses  fourches  à remuer  les  viandes.  Elles  sont  d’origine 
flamande.  La  première  est  en  fer  forgé,  à enroulements,  avec  le  milieu  en  forme  de  cœur; 
la  seconde  montre  des  incrustations  de  cuivre  gravé  sur  fer  poli. 

Deux  chenets  du  musée  du  South-Kensington  présentent  le  plus  grand  intérêt.  L’un 
est  en  fer  repoussé;  ses  montants  sont  ornés  d’enroulements  et  de  mascarons  et  se 
terminent  en  forme  de  coupe;  c’est  un  travail  français.  Le  second,  en  fer  forgé,  est  orné  de 
tètes  de  lion  en  cuivre  et  on  le  croit  d’un  travail  anglais.  Puisque  nous  parlons  des  belles 
collections  du  South-Kensington,  nous  ne  devons  pas  oublier  un  réchaud  de  cuivre 
repoussé  ou  travaillé  au  maillet,  composé  de  deux  cercles  d’ornements  godronnés,  supporté 
par  un  autre  cercle  ajouré.  Travail  français. 

Les  collections  particulières  nous  fournissent  quelques  landiers  et  chenets  curieux, 
entre  autres  celle  de  M.  A. -G.  Moreau,  si  riche  en  pièces  de  serrurerie.  Les  landiers 
Louis  XIII,  en  fer  forgé,  de  M.  Récappé,  ont  figuré  avec  honneur  à l’exposition  du  Métal 
en  1880.  On  peut  en  dire  autant  des  chenets  de  l’époque  de  Louis  XIV,  appartenant  à 
M.  Moreau  de  La  Tour. 


(A  suivre.) 


Rioux  ue  Maillou. 


Couteau  avec  manche  sculpté  en  buis  (xvi«  siècle).  Collection  du  musée  des  Arts  décoratifs. 
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LES  PLAFONDS  SOUS  LA  RENAISSANCE 


Le  mouvement  artistique  de  la  Renaissance  s’est  opéré  sous  l’impulsion  d’un  retour 
à l’antiquité.  Néanmoins,  cette  période,  qui  s’est  crue  imitatrice,  a été  au  contraire  profon- 
dément originale.  On  se  passionnait  pour  les  fragments  antiques  dont  l’Italie  était  remplie, 
mais  comme  on  devait  satisfaire  aux  besoins  d’une  société  essentiellement  différente  de 
celle  des  Grecs  et  des  Romains,  il  fallait  malgré  tout  reconstituer  un  art  nouveau. 
Chacune  des  grandes  écoles  qui  ont  formé  l’art  italien  du  xvr  siècle  a contribué  pour  sa 
part  à un  renouvellement  qui  ne  s’est  opéré  que  graduellement,  et  la  fusion  de  ces  élé- 
ments divers  n’a  été  complète  qu’au  siècle  suivant.  Il  nous  faut  donc,  pourvoir  la  part  qui 
revient  à chaque  groupe  dans  les  transformations  qu’a  subies  la  décoration  des  plafonds, 
étudier  séparément  quel  degré  d’influence  ont  pu  avoir  les  écoles  romaine,  florentine 
et  vénitienne  antérieurement  à cette  fusion. 

Comme  ces  trois  écoles  sont  arrivées  simultanément  à leur  apogée,  nous  commence- 
rons par  l'école  romaine,  dont  la  durée  a été  très  courte,  mais  dont  l'influence  s’est  répan- 
due antérieurement  à celle  des  deux  autres  dans  le  reste  de  l’Italie.  En  effet,  après  le  sac 
de  Rome  par  les  bandes  du  connétable  de  Bourbon,  il  n’y  a,  pour  ainsi  dire,  plus  d’école 
romaine,  et  les  élèves  de  Raphaël,  disséminés  par  la  force  des  événements  sur  différents 
points  de  l’Italie,  s’efforcent  tous  d’y  propager  et  d’y  faire  prévaloir  les  principes  qu’ils 
avaient  reçus  de  leur  maître. 

Raphaël,  dont  le  nom  apparaît  toujours  en  première  ligne  dans  toutes  les  branches 
des  beaux-arts,  a formé  dans  son  école  les  premiers  maîtres  de  l’art  décoratif;  et  parmi 
eux  il  faut  citer  tout  d’abord  Jean  d’Udine  et  Polidore  de  Caravage.  Le  genre  que  les  Ita- 
liens appellent  des  grotesques  a atteint  son  apogée  dans  cette  école.  Déjà  sous  le  ponti- 
ficat d’Alexandre  VI,  on  avait  peint  des  arabesques  d’un  goût  extrêmement  délicat,  mais 
sans  mêler  les  stucs  à la  peinture.  La  découverte  des  ruines  antiques  de  Pouzzoles,  de  Baies 
et  surtout  les  fouilles  exécutées  dans  les  thermes  de  Titus,  à Rome,  transformèrent  entiè- 
rement le  style  décoratif  pendant  la  première  partie  du  xvic  siècle,  et  Jean  d’Udine  peut  être 
considéré  sinon  comme  le  promoteur  de  ce  mouvement,  au  moins  comme  celui  qui  en  a 
donné  l’expression  la  plus  nette.  Dans  ce  style,  la  décoration  emploie  toute  espèce  d’images 
des  satyres,  des  masques,  des  enfants,  des  animaux,  des  monstres,  des  habitations,  des 
plantes,  des  fleurs,  des  candélabres,  des  lampes,  des  armes,  des  foudres,  des  treilles,  des 
chars,  des  volières,  des  colombiers,  etc.,  et  les  associe  à l’ornementation  de  la  manière  la 


i.  Voy.  lu  Revue  des  Arts  décoratifs,  +■'  année,  page  157. 
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plus  heureuse.  Mais  ce  que  l’art  des  grotesques  offre  de  plus  caractéristique,  c’est  le  mé- 
lange des  surfaces  en  relief  produites  par  les  stucs  et  des  surfaces  plates  que  recouvre  une 
ornementation  peinte. 


Plafond  exécuté  pour  la  salle  Alexandre  de  Médicis  dans  le  Palais  Vieux  de  Florence,  par  G.  Vasari. 


Jules  Romain,  qui  fut  un  disciple  de  Raphaël,  mais  que  son  tempérament  personnel 
rapprochait  bien  plus  de  Michel-Ange,  a toujours  donné  beaucoup  plus  d’importance 
aux  figures  et  aux  sujets  historiques  qu’à  la  partie  ornementale  de  la  décoration.  Mais  on 
ne  peut  parler  de  l’école  romaine  sans  dire  quelques  mots  de  Baldassare  Peruzzi  et  de 
Bernardino  Poccetti. 
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Baldassare  Peruzzi,  qui  fut  un  grand  peintre  en  même  temps  qu’un  grand  architecte, 
a beaucoup  contribué  au  renouvellement  de  la  décoration  en  Italie  pendant  la  première 
partie  du  xvi°  siècle  (fig.  ci-dessus).  Non  seulement  il  a fait  des  plafonds  à sujets  qui  ne  le 
cèdent  en  rien  aux  ouvrages  des  plus  grands  maîtres  de  son  temps  et  il  a été  un  des  plus 


Fragmsnt  d’un  projet  de  plaîond,  par  Baldassare  Peruzzi,  d'après  un  dessin  du  musée  des  Offices  & Florence. 


gracieux  compositeurs  d’arabesques,  mais  ses  connaissances  très  étendues  en  perspective 
le  conduisirent  à inventer  un  genre  nouveau,  qui  est  un  peu  abandonné  aujourd’hui,  mais 
qui  eut  alors  une  grande  vogue,  celui  des  architectures  feintes.  Toutefois,  c’est  surtout  par 
la  composition  des  grotesques  que  Baldassare  Peruzzi  a conquis  une  place  au  premier  rang 
des  maîtres  de  Part  décoratir. 

Bernardino  Poccetti  petit  être  considéré  comme  un  des  plus  grands  décorateurs  de  la 
renaissance  italienne.  Cet  artiste,  qui  travailla  d’abord  avec  Vasari,  est  porté  sur  la  liste 
des  académiciens  comme  peintre  de  grotesques  et  de  façades.  11  alla  à Rome,  étudia  avec 
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passion  les  ouvrages  de  Raphaël  et  de  son  école,  et  put  joindre  de  grandes  figures  à ses 
conceptions  décoratives.  Les  figures,  soit  en  relief soit  peintes,  jouent  en  effet  un  grand  rôle 
dans  ses  compositions  et  elles  s’associent  très  bien  avec  les  caissons  et  les  emblèmes  qu’on 
prodiguait  à cette  époque  (fig.  ci-dessus  et  suivante).  Les  personnages  adossés  à des 
écussons,  les  muses  formant  le  centre  d’un  médaillon  et  les  rinceaux  de  feuillages  très  légers 
courant  sur  les  surfaces  lisses  ou  formant  des  encadrements,  constituent  les  éléments  prin- 
cipaux de  son  style.  Ses  compositions  ornementales  ont  souvent  une  certaine  parenté  avec 
celles  de  Jean  d’Udine  et  de  Polidore  de  Caravage. 


Projet  de  plafond,  par  Bernardino  Poccetti,  d’après  un  dessin  conservé  au  musée  des  Offices  à Florence. 


Les  tendances  générales  de  l’école  romaine  dans  la  décoration  sont  aonc  une  orne- 
mentation très  délicate  et  inspirée  de  l’antique,  à laquelle  se  mêlent  des  figures  d’une 
grande  élégance  et  des  sujets  historiques  ou  mythologiques,  toujours  divisés  en  comparti- 
ments ou  encadrés  dans  des  médaillons,  mais  remplissant  en  somme  un  rôle  assez  discret. 
Il  n’en  a pas  été  de  même  dans  l’école  florentine  et  les  successeurs  de  Michel-Ange  non 
seulement  ont  abandonné  complètement  l’ancien  système  de  décoration  architectonique, 
mais  ils  se  sont  efforcés  de  subordonner  la  partie  ornementale  des  plafonds  aux  composi- 
sitions  historiques,  et  de  remplacer  les  arabesques  par  des  figures  dont  la  tournure  gran- 
diose prend  dans  l'ensemble  une  importance  capitale. 

Michel-Ange,  en  divisant  son  fameux  plafond  de  la  chapelle  Sixtineen  compartiments 
contenant  chacun  une  composition  peinte,  ne  se  rattachant  en  rien  à l'architecture  de 
l’édifice,  avait  donné  un  exemple  qui  ne  pouvait  manquer  de  trouver  de  nombreux  imita- 
teurs. Il  n’était  pas  l’inventeur  de  ce  système,  que  plusieurs  de  ses  prédécesseurs  les  plus 
illustres  avaient  tenté  avant  lui;  mais,  en  lui  donnant  la  consécration  de  son  génie,  il  fut 
cause  que  les  anciennes  méthodes  furent  complètement  abandonnées.  Ses  élèves  et  ses 
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imitateurs,  dont  quelques-uns  furent  des  maîtres,  outrèrent  encore  sa  tendance.  Parmi  eux 
on  peut  nommer  en  première  ligne  Giorgio  Vasari  et  Francesco  Salviati. 

Vasari,  dont  les  titres  littéraires  ont  un  peu  éclipsé  la  renommée  artistique,  a pourtant 
une  très  grande  importance  dans  l’histoire  de  la  décoration.  Cet  artiste,  qui  fut  à la  fois 
peintre  et  architecte,  comme  la  plupart  des  maîtres  de  ce  temps,  était  profondément  instruit 
de  tout  ce  qui  concerne  son  art,  et  si  on  lui  a reproché  souvent  des  négligences  qui  tien- 
nent à sa  manière  trop  hâtive,  on  ne  peut  lui  contester  une  étonnante  fertilité  d’invention. 
Non  seulement  il  présida  seul  à la  construction  de  vastes  édifices,  ou  il  exécuta  d’impor- 
tantes compositions  historiques,  mais  il  en  composa  toujours  les  ornements  intérieurs, 
les  stucs  et  les  dorures.  Sa  haute  position  officielle  lui  donnait  d’ailleurs  une  influence 


Fragment  d’un  plafond,  par  Bernardino  Poccetii,  d'après  un  dessin  conserve  au  musée  des  Offices  à Florence. 


considérable  sur  tout  ce  qui  se  faisait  autour  de  lui;  et  s’il  ne  fut  pas,  comme  plus  tard 
Le  Brun  à Versailles,  le  maître  absolu  des  arts,  il  eut  de  nombreux  élèves  et  imitateurs, 
et  sa  manière  devint  prépondérante,  en  Italie,  pendant  la  seconde  moitié  du  xvic  siècle. 

Malheureusement  Vasari  manqua  toujours  un  peu  de  personnalité,  et  son  talent,  tout 
de  réminiscences,  associe  souvent  d’une  manière  un  peu  disparate  des  éléments  décoratifs 
puisés  à des  sources  différentes.  On  sait,  par  exemple,  que  Vasari  était  grand  admirateur  de 
Michel-Ange,  dont  il  imitait  volontiers  le  style  dans  ses  grandes  compositions  historiques. 
L’ornementation  très  délicate  qui  les  encadre  semble  parfois  un  peu  grêle  à côté  de  ces  puis- 
santes musculatures.  On  voit  un  exemple  frappant  de  ce  contraste  dans  le  plafond  de  la  salle 
d’Alexandre  de  Médicis,  au  palais  vieux  de  Florence,  que  nous  reproduisons  plus  haut. 

Francesco  Salviati,  qui  avait  été  le  condisciple  de  Vasari  et  resta  toujours  son  ami  in- 
time, partagea  les  mêmes  principes.  Mais  avec  une  imagination  moins  fertile  et  moins 
variée,  il  avait  plus  de  correction  dans  le  dessin  et  d’unité  dans  le  style.  Ce  maître,  qui, 
de  même  que  Vasari,  ne  fut  jamais  bien  grand  coloriste,  rechercha  toujours  le  style  mi- 
chelangesque  dans  ses  compositions,  où  la  figure  joue  un  rôle  prépondérant,  et  ou  l’or- 
nementation n’apparaît,  en  général,  que  d’une  manière  secondaire.  Il  est  bon  de  noter  en 
passant  que  la  tendance  à exagérer  les  raccourcis  dans  les  plafonds,  qu’on  a souvent  repro- 
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chéc  à l’école  de  Michel-Ange,  a bien  plutôt  son  origine  à Venise  ou  à Parme.  Ce  sont 
aussi  les  grands  coloristes  de  l'Italie  septentrionale  qui  ont  abandonné  le  système  des  di- 
visions à compartiments,  pour  couvrir  tout  un  plafond  d’un  sujet  unique,  dont  la  compo- 
sition, presque  toujours  allégorique,  se  prêtait  d’ailleurs  merveilleusement  au  système  du 
plafonnement  des  figures. 

La  manière  de  présenter  les  figures,  soit  dans  leur  développement  plein,  comme  dans 
les  tableaux  ordinaires,  soit  en  raccourci  comme  si  elles  étaient  réellement  vues  de  bas  en 
haut,  a donné  lieu,  pour  les  plafonds,  à des  systèmes  très  différents;  et,  depuis  la  Renais- 
sance, des  peintres  d’un  grand  talent  ont  soutenu  l'une  et  l’autre  théorie.  On  appelle 
plafond  plafonnant  celui  dans  lequel  l’action  développée  par  le  peintre  est  censée  se 
passer  dans  le  ciel,  au-dessus  de  la  tête  du  spectateur.  Nous  en  avons  un  superbe  exemple 
dans  le  Jupiter  foudroyant  les  vices,  que  Paul  Véronèse  avait  peint  pour  le  plafond  de  la 
chambre  du  Conseil  des  Dix,  au  palais  ducal  de  Venise,  et  qui  se  trouve  maintenant  dans 
le  salon  carré  du  Louvre,  où  il  est  accroché  comme  un  tableau.  L’allégorie  qu’il  présente 
est  facile  à comprendre  : Jupiter,  c’est-à-dire  la  force  invincible,  personnifie  la  puissance 
du  Conseil  des  Dix.  Au-dessous  de  lui,  un  Génie  ailé,  tenant  un  livre  ou  sont  écrites  les 
décisions  du  Conseil,  chasse  à coups  de  fouet  les  crimes,  c’est-à-dire  la  Rébellion,  la 
Trahison,  la  Luxure  et  la  Concussion,  qui  se  précipitent  tout  effarées  dans  les  airs.  La 
composition,  malgré  ses  allures  mythologiques,  était  donc  en  parfait  accord  avec  la 
destination  de  la  salle  que  le  plafond  devait  décorer. 

Dans  ce  tableau,  où  il  y a des  figures  qui  semblent  monter  vers  le  ciel  et  d’autres  qui 
paraissent  en  descendre,  la  diversité  des  mouvements  empêche  la  monotonie.  Il  en  est  de 
même  dans  la  plupart  des  plafonds  de  l’école  vénitienne,  lorsqu’une  composition  allégorique 
en  occupe  le  centre.  Dans  quelques-uns,  comme  dans  ceux  dont  le  fils  de  Paul  Véronèse, 
Carletto,  nous  a laissé  de  si  beaux  modèles,  les  figures  allégoriques  et  les  emblèmes  sont 
distribués  de  manière  à former  un  encadrement  qu’enrichissent  souvent  des  fragments 
d’architecture.  Ces  peintures  ont  généralement  une  très  belle  allure  et  l’agencement  des 
lignes  y est  toujours  savamment  pondéré. 

Mais  il  y a aussi  des  plafonds,  comme  celui  que  le  Corrège  a peint  dans  la  fameuse 
coupole  de  Parme,  où  toutes  les  figures  ont  un  mouvement  ascensionnel,  puisque  le  sujet 
représente  l'Assomption  delà  Vierge.  Dans  cette  peinture,  le  Corrège  a poussé  jusqu’à  ses 
dernières  limites  le  système  du  plafonnement  en  peinture  et  de  la  perspective  de  bas  en 
haut.  Quand  cette  célèbre  composition  fut  découverte,  un  marguillier  de  l’église  dit  grave- 
ment au  peintre  qui  venait  de  la  terminer  : « Vous  nous  avez  fait  là  un  plat  de  grenouilles  ». 
Le  mot  fut  répété  et  le  pauvre  marguillier  fut  bafoué  par  tout  le  monde,  parce  qu’on 
trouva  oue,  bien  au  contraire,  le  Corrège  avait  fait  un  chef-d’œuvre.  Mais  la  beauté  de  sa 
coupole,  il  ne  faut  pas  se  le  dissimuler,  vient  de  la  manière  dont  il  a su  établir  son  effet, 
par  la  large  distribution  des  masses  d’ombre  et  de  lumière,  et  si  on  en  regardait  une 
gravure  exécutée  simplement  au  trait,  on  serait  frappé  de  la  monotonie  et  de  la  confusion 
de  lignes  produites  par  ces  groupes  d’anges,  qui  se  présentent  par  la  plante  des  pieds  en 
s’enlevant  dans  le  ciel,  et  montrent  les  raccourcis  les  plus  étranges. 

Le  Corrège  a eu  une  très  grande  influence  sur  la  décoration  monumentale,  et  les 
peintres  venus  après  lui  sont  souvent  tombés  dans  la  bizarrerie  et  la  contorsion  par  l’abus 
des  figures  plafonnantes.  N'ayant  pas  le  même  charme  de  couleur  et  le  même  savoir  dans 
la  distribution  de  l’effet,  ils  ont  abusé  des  raccourcis  et  discrédité  un  peu  un  mode  de 
décoration  qui  est  absolument  logique  dans  son  principe,  mais  qui  demande,  avant  tout, 
du  goût  et  de  la  discrétion. 


René  Ménard. 
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GUERRE  A LA  CONTREFAÇON 

(suite  * ) 


L’ORFÈVRERIE  FAUSSE 

A la  suite  de  vicissitudes  nombreuses,  la  vieille  argenterie  française  du 
xvme  siècle  a presque  complètement  disparu. 

Fondue  sous  Louis  XIV,  dans  des  jours  de  détresse,  détruite  par  la 
peur  sous  la  Révolution,  vendue  pour  satisfaire  aux  caprices  de  la  mode  à 
l’époque  de  la  Restauration,  jetée  en  toute  hâte  dans  les  creusets,  en  1848, 
pour  être  transformée  en  argent  monnayé,  l’argenterie  ancienne  est  en  effet 
tout  ce  qu’il  y a de  plus  rare. 

Ce  sont  principalement  des  pièces  ordinaires  possédées  par  la  petite 
bourgeoisie,  économe,  rangée,  enracinée  dans  ses  habitudes,  qui  ont  échappé 
aux  tourmentes  politiques  ou  aux  caprices  des  temps. 

Quelques  entêtés  (et  je  suis  du  nombre),  manquant  de  place  pour  se  former 
une  galerie  de  tableaux,  ne  voulant  pas  s’encombrer  de  bahuts,  de  crédences 
ou  de  stippi,  se  défiant  de  la  fragilité  des  choses  humaines  et  surtout  de  la 
faïence,  ont  tourné  leur  préférence  du  côté  de  cette  collection  pouvant,  sous 
un  petit  volume,  présenter  un  extrême  intérêt. 

★ 

♦ * 

Dans  le  principe,  on  achetait  l’argenterie  au  poids  et,  en  sus,  tant  pour 
la  façon.  Les  plus  beaux  morceaux  valaient  à peine  cent  francs  au-dessus  de 
la  valeur  intrinsèque  du  métal  suivant. la  cote  du  jour. 

C’est  ainsi  qu’une  très  belle  collection,  récemment  dispersée,  a été  formée 
avec  patience  : celle  de  mon  excellent  maître  et  ami,  le  baron  Jérôme  Pichon, 
président  de  la  Société  des  bibliophiles  français. 

Dans  le  bon  temps,  il  avait  pu  acheter,  pour  la  modique  somme  de  trois 
cents  francs,  un  pot  à boire  de  l’époque  de  la  Régence,  couvert  de  précieuses 
ciselures  et  disputé  à sa  vente  jusqu’au  prix  de  quatorze  mille  francs.  A une 
vente  après  décès  dans  l’île  Saint-Louis,  celle  de  Mlle  de  Mazencourt,  il 
trouva  des  pièces  admirablement  bien  ciselées,  flambeaux,  cafetières,  aiguières 
et  sucriers,  mis  sur  table  à raison  de  vingt  centimes  le  gramme,  valeur 

1.  Voy.  la  Revue  des  Arts  décoratifs,  2e  année,  p.  $j,  et  +e  année,  p.  199. 
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vénale  de  l’argent  au  cours  de  la  place  de  Paris,  sans  que  le  commissaire-priseur  ait  tenu 
compte  de  la  valeur  artistique  du  travail. 

Je  me  souviens  qu’un  jour  on  vint  m’apporter  une  paire  d’admirables  flambeaux 
qu’un  père  prudent  voulait  soustraire,  en  réalisant  sa  fortune,  aux  prodigalités  de  son  fils. 

Ces  flambeaux,  qu’on  aurait  pu  dire  à « fleur  de  coin  »,  comme  pour  les  médailles, 
avaient  été  entourés  de  précautions  infinies.  Restés  longtemps  sous  un  globe  de  verre  avec 
un  gros  morceau  de  camphre  pour  éviter  l’oxydation,  on  aurait  pu  croire,  lorsqu’on 
me  les  présenta,  qu’ils  sortaient  de  chez  l’orfèvre. 

J’hésitais  devant  un  tel  état  de  conservation.  Bien  qu’on  ne  me  demandât  seulement 
que  cinquante  francs  de  plus  que  le  poids,  je  craignais  une  fraude.  Et  cependant  ils 
étaient  bien  authentiques,  ces  flambeaux,  ciselés  par  le  célèbre  Lehendrick,  élève  de 
Thomas  Germain  et  accompagnés  de  la  facture  de  l’orfèvre  du  roi! 

C’étaient  là  des  temps  bibliques! 

Depuis  quelques  années,  les  moutons  de  Panurge  de  la  curiosité  se  sont  mis  à leur 
tour  à chercher  la  vieille  argenterie  française  absolument  négligée  jusque-là. 

A partir  de  ce  moment  il  n’y  en  eut  plus  pour  tout  le  monde.  On  en  fit  naturellement 
pour  les  derniers  venus.  Ils  devaient  payer  leur  apprentissage  par  de  nombreuses  écoles. 

Des  cafetières  aux  parois  unies  furent  couvertes  de  décors  d’une  richesse  luxuriante; 
des  gobelets  Louis  XVI  se  prêtèrent  comme  le  feutre  à de  nombreuses  transformations; 
des  cuillers  sans  emploi  se  modifièrent  en  fourchettes  à quatre  dents.  Le  surmoulage  vint 
en  aide  aux  fraudeurs  et  la  production  nouvelle  prit  tout  à coup  des  allures  fantastiques. 


Plus  qu’ailleurs  cependant  il  est  aisé  pour  l’argenterie  de  déjouer  les  trompeurs.  Il  y 
a un  moyen  sûr  d’éviter  les  acquisitions  malheureuses,  c’est  de  connaître  les  poinçons. 

Chaque  pièce  d’orfèvrerie  de  Paris,  à part  quelques  très  beaux  morceaux  qui  étaient 
exécutés  aux  Gobelins  pour  le  roi,  doit,  jusqu’en  1789,  porter  quatre  poinçons. 

i°  Le  poinçon  de  charge  du  fermier  préposé  à la  perception  des  droits  (ainsi  appelé 
parce  qu’il  chargeait  les  fabricants  de  certaines  obligations).  C’est  toujours  un  A surmonté 
d’une  couronne  fermée.  Le  premier  date  de  1672.  La  forme  varie  suivant  les  fermiers. 

20  Le  poinçon  de  la  maison  commune  des  orfèvres,  bureau  destiné  à garantir  le  titre 
de  l’argent.  Comme  à Sèvres,  c’est  une  lettre  surmontée  d’une  couronne  ouverte,  désignant 
une  année.  Cet  alphabet  était  composé  de  lettres  majuscules  romaines.  La  lettre  A com- 
mença en  1461,  sous  Louis  XL  Tous  les  vingt-trois  ans,  on  reprenait  l’alphabet  sans  J 
ni  U.  Cependant  quelques  lettres  ont  duré  plus  d’une  année. 

3°  La  marque  du  maître , auteur  de  la  pièce,  comprenant  les  lettres  initiales  de  son 
nom  et  d’une  devise.  C’est  sa  signature.  Ce  poinçon  était  insculpté  sur  une  planche  de 
cuivre  déposée  à la  cour  des  monnaies. 

40  Le  poinçon  de  décharge , chargé  d’augmenter  la  sécurité  de  la  taxe.  Habituellement 
il  est  représenté  par  la  figure  d’une  tête  humaine  ou  d’une  tête  d’oiseau.  La  première 
marque  du  fermier  mettait  l’objet  sous  le  coup  de  l’impôt,  la  seconde  déclarait  l’impôt  payé. 
L’ouvrage  pouvait  alors  être  exposé  en  vente  librement  et  sans  crainte. 

Pour  l’orfèvrerie  fabriquée  en  province,  le  système  des  poinçons  était  établi  sur  les 
mêmes  principes,  mais  variait  suivant  chaque  province  : aussi  la  classification  en  est-elle 
assez  compliquée. 

• * 

Afin  de  donner  à leurs  produits  une  authenticité  indiscutable,  les  contrefacteurs 
couvrent  les  pièces  fausses  d’un  luxe  extraordinaire  de  poinçons  récents  tous  copiés  sur  les 
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anciens.  Seulement,  leur  ignorance  étant  complète,  la  lettre  de  l’année  dénonce  très  souvent 
un  style  qui  n’est  pas  celui  de  la  pièce.  Ils  oublient  que  tous  ces  signes,  dont  chacun  porte 
sa  date  sous-entendue,  doivent  concorder  ensemble. 

Ainsi  ils  placeront  très  bien  l’A  couronné  du  fermier  Antoine  l’Echaudel,  resté  en 
fonctions  de  1744  à 1750,  avec  la  lettre  d’une  des  années  ou  exerçait  au  contraire  Jean- 
Baptiste  Fouache. 

N’ayant  pas  pris  garde  que  la  marque  du  maître  doit  toujours  être  accompagnée, 
depuis  1493,  d’une  fleur  de  lis  en  chef  et  de  deux  petits  points  de  chaque  côté  au-dessous, 
ils  se  borneront,  par  exemple,  à mettre  deux  belles  initiales  quelconques,  ce  qui  ne  repré- 
sente rien.  Ils  confectionneront  à cet  orfèvre  une  marque  gigantesque,  n’ayant  jamais 
vu  nulle  part  que,  suivant  l’ordonnance  royale,  le  poinçon  de  maître,  à partir  de  1679, 
devait  avoir  seulement  deux  lignes  un  quart  en  largeur. 

Autres  bévues!  Ils  oublieront  le  poinçon  de  décharge  qui  indique,  par  la  quittance 
définitive  de  tous  les  droits,  la  régularité  de  la  pièce.  Cette  petite  marque,  cachée  presque 
toujours  dans  un  repli  quelconque,  échappe  le  plus  souvent  à leur  examen.  En  admettant 
le  contraire,  il  est  à présumer  que,  ne  possédant  pas  l’édit  particulier  qui  en  règle  la  place, 
ils  la  poseront  mal  dans  un  endroit  où  elle  ne  se  rencontre  jamais. 

Les  faussaires  perdent  également  de  vue  que  les  mattés,  ces  petits  points  des  fonds,  ont 
été  faits  avec  des  outils  brisés  à l'acier  cassé,  disait-on  jadis,  ce  qui  donne  un  grain  très  fin 
et  très  irrégulier.  Pour  aller  plus  vite,  ils  emploient  la  roulette  qui  produit  un  grain  régulier 
et  qui  n’a  été  employé  qu’assez  tard,  vers  la  fin  du  xviii*  siècle. 


Depuis  quelque  temps,  on  détache,  des  vieux  gobelets,  les  fonds  qui  renferment  des 
poinçons;  on  les  soude  sur  des  pièces  modernes  avec  des  raccords  qui  déjouent  l’examen 
de  la  loupe  la  plus  parfaite.  J’ai  vu  ce  travail  embarrasser  sérieusement  certains  collec- 
tionneurs. 

Je  leur  indiquerai  en  cas  de  doute,  pour  des  pièces  en  valant  la  peine,  un  contrôle 
sans  appel.  Ils  n’ont  qu’à  faire  titrer. 

Les  orfèvres  de  Paris  du  siècle  dernier  travaillaient  à un  titre  différent  du  nôtre. 
Leurs  œuvres  étaient  faites  avec  de  l’argent  au  titre  de  959  millièmes  de  fin,  jusqu’en  1797. 

On  doit  retrouver  le  même  alliage.  Il  ne  manque  pas  à Paris  d’essayeurs  capables  de 
faire  cette  analyse  destinée  à confondre  tous  les  faussaires  d’argenterie  ancienne  de  Paris. 


Un  orfèvre  que  tout  le  monde  connaît  s’est  fait  à Paris  une  spécialité  de  la  contre- 
façon. C’est  sa  manière  à lui  d’arriver  à la  gloire  et  de  passer  à la  postérité. 

Il  a du  moins,  celui-là,  le  courage  de  son  opinion  et  comme  il  aime,  sans  honte,  son 
industrie  coupable,  on  doit  lui  tenir  compte  de  sa  franchise.  C’est  peut-être  le  cas  d’appli- 
quer le  proverbe  : faute  avouée  est  à moitié  pardonnée. 

Son  procédé  est  des  plus  simples.  Il  opère  par  le  moulage  avec  des  sables  très  fins  qui 
n’oublient  l’empreinte  d’aucun  détail,  et  les  poinçons  eux-mêmes  viennent  ainsi  assez  bien 
à la  fonte.  Cependant  une  fois  en  défiance,  l’amateur  arrive  à distinguer  aisément  les 
poinçons  ainsi  reproduits  de  ceux  frappés  au  marteau  par  des  coins.  Ces  derniers,  en  péné- 
trant violemment  dans  le  métal,  le  coupent  avec  des  arêtes  très  vives,  tandis  que  les  poin- 
çons obtenus  au  moulage  restent  toujours  un  peu  empâtés. 

Quant  aux  mattés,  notre  rival  des  Ballin  et  des  Auguste,  pour  obtenir  leur  finesse,  a 
fait  confectionner  avec  soin  des  outils  spéciaux. 
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MODÈLE  DE  VASE,  par  P o l i d o r o d a Caravaggio 

Fac-similé  d’un  destin  du  Musée  des  Offices,  à Florence  (n°  1531). 


A . Quiutiii,  imprimeur-éditeur. 


L’ORFEVRERIE  FAUSSE. 
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Malgré  tout,  son  argenterie,  après  avoir  été  brunie,  conserve  un  ton  d’étain  qui,  une 
fois  prévenu,  la  fait  reconnaître  entre  toutes  par  son  cachet  particulier. 

C’est  du  bon  toc,  voilà  tout. 

★ 

♦ 4 

« Le  nombre  des  truqueurs  est  plus  grand  qu’on  ne  le  présume,  me  disait  un  jour  ce 
petit-fils  de  Gil  Blas  avec  cet  accent  gouailleur  et  faubourien  qui  le  caractérise.  Quant  à 
moi,  je  suis  arrivé  si  loin  dans  cet  art,  mes  imitations  sont  si  parfaites  que  souvent  je  ne 
les  reconnais  plus  moi-même.  Dans  cent  ans  on  recherchera  mes  œuvres.  Il  ne  me  manque 
qu’un  amateur,  se  chargeant,  moyennant  de  fortes  remises,  d’écouler  mes  maquillages  en 
les  mélangeant  aux  pièces  de  sa  collection.  Comme  Diogène,  je  cherche  un  homme;  mais, 
plus  heureux  que  lui,  je  le  trouverai  — parce  qu’il  y aura  gros  à gagner.  » 

J’espère  bien  que  non,  et  s’il  le  trouve,  cet  amateur  perdra  immédiatement  sa  qualité 
de  gentleman  le  jour  ou  le  truc  sera  découvert. 

★ 

* 4 
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Un  jour  cet  orfèvre,  qui  se  prétend  continuateur  de  Pierre  Germain,  parce  qu’il  a 
reproduit  l’une  des  soupières  de  ses  Eléments  d'orfèvrerie,  cet  orfèvre  montra  à l’un  de 
mes  amis  une  cuiller  à sucre  Louis  XV,  repercée  avec  de  jolis  dessins  dans  les  jours,  et 
lui  demanda  son  opinion  sur  cette  pièce. 

— Elle  est  fort  belle  et  bien  ancienne,  dit-il  sans  défiance. 

— Comment  vous  aussi  vous  vous  laissez  prendre,  je  ne  l’aurais  jamais  cru. 

Convaincu  qu’il  avait  sous  les  yeux  une  pièce  authentique,  l’amateur,  croyant  qu’on 

voulait  le  mystifier,  répondit  : 

— Allons,  vous  voulez  rire.  Vous  n’arriverez  jamais  à ce  degré  de  perfection.  Tout  y 
est  : je  vois  bien  sur  la  tige,  la  herse  d’Eloi  Brichard  1 et  tous  les  autres  sacrements 
indispensables. 

Sans  rien  dire,  notre  orfèvre  se  dirigea  vers  son  bureau,  prit  un  tiroir,  chercha  quelques 
temps;  puis,  élevant  en  l’air  une  cuiller  en  cuivre,  il  s’écria  avec  orgueil  : 

— Tenez,  le  voilà,  le  modèle. 

11  n’y  avait  qu’à  reconnaître  dans  la  cuiller  un  habile  surmoulage  sur  une  pièce 
ancienne.  C’est  ce  que  fit  notre  collectionneur,  en  se  promettant  à part  lui  de  profiter  en 
temps  et  lieu  de  cette  indiscrète  révélation. 


La  Suisse  a beaucoup  fabriqué  depuis  quelques  années  de  sucriers  Louis  XV 
repoussé,  avec  ornements  de  fleurs  gravés.  Ils  portent  la  date  de  1750  et  d’autres  Louis  XVI, 
du  même  acabit,  celle  de  1789. 

Je  signale  également  à ceux  qui  aiment  l’argenterie  les  pièces  portant  un  C avec  un 
oiseau  et  l’A  de  l’adjudicataire  général  du  droit  de  marque,  Julien  Alaterre,  1768-1744. 
Le  style  est  de  l’époque  Louis  XIV.  C’est  de  l’argenterie  hollandaise  ayant  reçu  de  nos 
jours  et  trop  tardivement  le  baptême  des  poinçons  français. 


Les  malins,  les  marchands  d’argenterie  qui  écoulent  des  contrefaçons,  n’ont  jamais 
à leur  étalage  qu’un  seul  exemplaire  à la  fois  de  chaque  objet  soi-disant  authentique. 

Si  on  attend  une  semaine,  on  verra  souvent  reparaître  à la  même  place  de  la  devanture 
le  bibelot  qui  vous  a séduit  et  que  l’on  a imprudemment  acheté. 

Etincelle  a raconté  avec  beaucoup  d’esprit,  dans  l’une  de  ses  causeries  au  Figaro , 
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l’histoire  d’un  certain  flacon  Louis  XV  en  argent  ciselé,  où  des  colombes  se  becquetaient 
à travers  des  paniers  fleuris.  Très  séduisant  de  sujet,  il  avait  été  choisi  dans  une  ville 
d’eaux,  à quelques  jours  d’intervalle,  par  une  demi-douzaine  de  jeunes  élégantes  qui  se  le 
montraient  réciproquement  avec  étonnement. 

* 

♦ ♦ 

Le  baron  Pichon,  notre  maître  à tous  dans  la  question,  prépare  un  travail  qui  paraîtra 
prochainement.  Ce  livre  éclairera  d’une  façon  définitive  et  complète  cette  science  délicate 
des  poinçons.  Il  donnera  le  relevé  de  vingt  années  de  recherches  aux  archives  dans  les 
dossiers  de  Aydes. 

Ce  grand  argentier  de  l’époque  a toujours  été  impitoyable  pour  les  faussaires.  Il  eut 
jadis  un  procès,  qui  fit  quelque  bruit,  avec  MM.  Thorel  frères,  contre  lesquels  il  forma 
une  plainte  en  abus  de  confiance. 

J'ai  sous  les  yeux  le  mémoire  qu’il  avait,  à ce  sujet,  rédigé  pour  la  cour  d’appel.  Il  en 
ressort  des  détails  instructifs. 

Le  baron  Pichon  avait  acheté  en  1 85 3,  chez  Albert,  marchand  de  curiosités,  une  paire 
de  salières  doubles,  exécutées  en  1775  par  Vincent  Bréant,  maître  orfèvre.  Ces  salières 
étaient  les  premières  et  les  seules  connues  jusque-là  de  cette  forme.  Une  guirlande  s’en 
étant  détachée,  il  les  donna  à réparer  aux  sieurs  Thorel,  planeurs,  en  leur  recommandant 
expressément,  comme  il  le  faisait  toujours,  de  ne  pas  en  laisser  prendre  le  modèle. 

Or  quelques  semaines  après,  M.  Marié,  orfèvre,  boulevard  des  Italiens,  et  M.  Baron, 
autre  orfèvre,  lui  annoncèrent  qu’ils  pouvaient  s’en  procurer  de  semblables  et  lui  firent 
voir  un  dessin  et  ensuite  le  modèle  même  qui  leur  avait  été  offert  comme  spécimen;  mais 
ils  ne  voulurent  pas,  par  esprit  de  corps,  lui  révéler  le  nom  du  fabricant. 

Peu  de  temps  après,  le  baron  J.  Pichon  achetait  les  salières  doubles  surmoulées  ou 
copiées  servilement  sur  les  siennes.  Quoique  contrôlées,  elles  11e  portaient  pas  le  poinçon 
du  fabricant  qui  s’entourait  évidemment  des  plus  grandes  précautions.  . 

En  i85q,  il  put  enfin  saisir  une  paire  encore  semblable  à la  sienne  et  revêtue  de  la 
marque  du  sieur  Thorel.  Il  les  acheta  pour  avoir  en  main  une  preuve  d’accusation  et  fit 
citer  les  frères  Thorel  devant  le  tribunal  de  police  correctionnelle. 

Le  tribunal  renvoya  les  accusés  de  la  plainte.  Le  baron  Pichon  interjeta  appel  et  les 
deux  Thorel  frères  furent  condamnés  à cinq  cents  francs  de  dommages  et  intérêts. 

Malheureusement  l’arrêt  n’avait  ni  interdit  ni  présumé  la  vente  de  la  reproduction,  de 
sorte  que  les  salières  ont  continué  à être  tirées  à un  grand  nombre  d’exemplaires  et  on 
peut  aisément  en  retrouver  encore. 

Quoi  qu’il  en  soit,  c’est  là  un  exemple  à retenir.  Il  n’est  pas  permis  à l’ouvrier  à qui 
un  objet  est  confié  d’abuser  de  sa  possession  temporaire,  pour  le  reproduire  dans  un  intérêt 
personnel  et  sans  l’autorisation  du  propriétaire  légitime. 

S’il  en  était  autrement,  quel  avantage  représenteraient  les  sommes  considérables 
dépensées  pour  acquérir  aujourd’hui  des  objets  d’art  dont  le  modèle  est  unique  ? 


Pour  compléter  cette  étude,  j’ai  dû,  dans  la  circonstance,  consulter  le  British  Muséum 
afin  de  savoir  ce  qui  se  passait  en  Angleterre,  et  j’ai  eu  le  regret  d’apprendre  par  l’hono- 
rable et  savant  M.  Franks,  que  l’argenterie  anglaise,  dont  le  goût  tend  à se  répandre  un 
peu  en  France,  était  aussi  très  falsifiée,  celle  des  xvi'  et  xvn'  siècles  surtout. 

Les  procédés  sont  à peu  près  les  mêmes  que  chez  nous  : quand  l objet  n est  pas 
fabrique  de  toutes  pièces,  alors  on  se  sert  de  quelques  fragments  couverts  de  poinçons  sur 
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lesquels  s’édifie  un  morceau  monumental  offrant  faussement  des  preuves  d’authenticité. 

Pour  l’orfèvrerie  delà  reine  Anne  (1710)  très  à la  mode  en  Angleterre  et  qui  équivaut 
à notre  belle  époque  de  la  Régence,  comme  ce  qui  a été  conservé  ne  suffirait  pas  à satisfaire 
toutes  les  demandes,  on  vend  des  pièces  coulées  entièrement  sur  lesquels  les  fabricants  de 
faux,  n’y  regardant  pas  de  si  près,  frappent  audacieusement  des  poinçons  contrefaits. 


Chaque  année  les  marchands  hollandais  qui  viennent  faire  des  ventes  au  commence- 
ment de  la  saison  à l’hôtel  Drouot  apportent,  avec  une  quantité  innombrable  de  faïences  de 
Delft  et  de  porcelaines  de  Chine,  une  masse  énorme  d’objets  en  argent.  Ce  sont  des  vider- 
comes  incrustés  de  médailles,  de  grandes  cafetières  au  bec  aplati,  des  soupières  rondes, 
des  gobelets  avec  des  ailes  de  moulins,  dçs  couteaux  au  manche  recourbé  comme  un 
yatagan,  puis  de  petits  jouets  de  toutes  sortes,  brocs,  grilles,  briquets,  commodes,  casse- 
roles et  poêles  à frire.  Tous  ces  bibelots,  car  tel  est  le  seul  nom  qu’on  puisse  leur  donner, 
dédaignés  par  les  collectionneurs  sérieux,  ne  vont  jamais  dans  leurs  vitrines;  mais  ils  font 
la  joie  des  curieuses  inexpérimentées  qui  en  surchargent  leurs  étagères. 

Inutile  de  dire  que  la  plus  grande  partie  de  cette  argenterie  de  pacotille  provient  d’une 
fabrication  récente.  La  Hollande  a été,  j’en  conviens,  tellement  richissime  par  ses  colonies 
au  xvme  siècle,  que  l’argent  trop  abondant  remplaçait  partout  le  cuivre.  Tout  se  faisait 
avec  ce  métal,  jusqu’aux  pelles  et  aux  pinces  des  foyers;  mais  il  y a beau  temps  qu’en  des 
jours  de  détresse,  la  patrie  de  Rembrandt  a converti  en  beaux  et  bons  florins  ces  témoins 
inutiles  d’une  splendeur  déchue. 

+ 

* ¥ 

Les  anciens  bijoux  grecs  et  romains,  les  bagues  épiscopales  du  moyen  âge,  l’orfè- 
vrerie ciselée  de  l’école  de  Benvenuto  Cellini  se  fabriquent  dans  toute  l’Allemagne. 

Un  marchand  établi  à Francfort  occupe  à l’année  des  ouvriers  à Augsbourg  pour 
faire  du  vieux.  Les  Russes  et  les  Anglais  de  passage,  se  rendant  aux  stations  thermales  du 
Rhin,  sont  rançonnés  par  lui  sans  aucun  scrupule. 

On  raconte  même  qu’il  avait  réussi  à vendre  une  parure  grecque  en  or  du  plus 
gracieux  modèle  au  musée  germanique  de  Nuremberg.  C’était  certainement  l’une  des  plus 
belles  étalées  dans  les  vitrines  et  à coup  sûr  la  mieux  conservée. 

Malheureusement  un  bijoutier  d’Augsbourg,  qui  avait  travaillé  pour  lui,  vint  un  jour 
au  musée  et  prévint  le  conservateur  de  la  mystification  dont  il  avait  été  l’objet.  Il  lui  indi- 
qua le  nom  et  le  domicile  de  l’ouvrier  qui  avait,  en  1661,  fabriqué  cette  parure,  et  la  chose 
se  termina  à la  confusion  du  grand  contrefacteur. 

★ 

* * 

A part  les  bijoux  classés  aujourd’hui  dans  les  musées  et  dans  les  collections  connues, 
le  reste  est  en  plus  grande  partie  de  fabrication  récente.  Vienne  surtout  fait  extrêmement 
bien  les  pièces  émaillées  du  xvie  siècle.  Il  en  vient  beaucoup  dans  les  ventes  hollandaises. 

Il  y a quelques  années,  à la  vente  de  l’un  d’entre  eux,  deux  acquéreurs  se  disputaient 
un  pendentif  formé  d’une  salamandre  tenant  dans  sa  gueule  une  perle.  Après  que  le  mar- 
teau fut  tombé,  chacun  d’eux  réclama  le  bijou  comme  ayant  donné  la  dernière  enchère. 

Pour  tout  concilier,  M.  Pillet  proposa,  selon  l’usage,  de  remettre  en  vente  l’objet  de 
tant  de  convoitises.  Le  marchand  qui  faisait  la  vente,  s’adressant  à l’un  des  enchérisseurs, 
lui  dit  : 

— Il  est  facile  de  tout  concilier.  Laissez  le  bijou  à votre  concurrent,  je  vous  promets 
de  vous  en  apporter  un  autre  l’année  prochaine. 
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Les  charmants  bijoux  du  xviii'  siècle,  montres,  châtelaines,  bonbonnières,  épingles  et 
broches,  se  sont  multipliés  à loisir  depuis  quelques  années. 

Les  broches  de  l'époque  Louis  XVI,  qui  brillent  comme  des  gouttes  de  rosée  sur  les 
corsages  de  nos  élégantes,  sont  très  souvent  montées  en  roses.  Les  vraies  se  reconnaissent 
au  sertis.  Le  travail  ancien  est  doux,  fait  par  un  instrument  dont  la  forme  est  perdue  de 
nos  jours;  dans  le  travail  moderne,  au  contraire,  les  angles  sont  aigus.  Il  est  aisé  de 
reconnaître  avec  une  loupe  le  coup  tranchant  de  l’outil. 

Un  de  nos  grands  marchands  du  boulevard  recueille  avec  soin  les  roses  anciennes  : 
il  a des  ouvriers  qui  s’en  servent  pour  garnir  des  émaux  ou  des  miniatures,  tout  ce  qu’il  y 
a de  plus  xixc  siècle.  Pour  parfaire  l’œuvre,  la  peau  et  le  temps  donnent  l’usure  nécessaire. 
Ne  regardez  pas  l’anneau  qui  doit  fixer  au  cou  la  pendeloque,  à l’endroit  ou  le  frottement 
continuel  l’use!  Le  truqueur,  prévoyant  votre 'inspection  minutieuse,  a soigné  tout  parti- 
culièrement cet  endroit. 

Inutile  d’ajouter  que,  pour  achever  de  leur  donner  un  cachet  d’ancienneté,  les  pièces 
sont  mises  dans  un  bel  étui  de  galuchat  vert  emprunté  à quelque  vieille  parure. 

Paul  Eudf.l. 


Soupière  rocaille  en  argent. 
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MODÈLE  DE  COFFRET  EX  ARGENT,  par  Francesco  Salviati 
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MODÈLE  DE  VASE  EN  ARGENT,  par  Polidoro  da  Caravagqio 
Fac-similés  de  deux  dessins  du  Musée  des  Offices,  à Florence. 


À.  Quaatiu,  imyrimcur-élitcur. 


ORNEMENTS 


OU  FLOTS  GRECS 


e motif  de  décoration,  en  gardant  son  premier  aspect, 
T ntlîfi  C est“^'c^re  en  restant  entièrement  conforme  à l’interpré- 
tation  directe  des  vagues  de  la  mer,  a suffi  et  peut  suffire 
certes  encore  longtemps,  dans  sa  simplicité'  gracieuse,  à 
satisfaire  les  désirs  ou  les  caprices  des  ornemanistes.  Cependant  la 
variété  n’y  a été  introduite  jusqu’à  présent,  comme  nous  l’avons 
vu,  que  pour  le  respecter  et  l’accuser  davantage  : elle  ne  consiste 
que  dans  une  complication  de  la  volute,  dans  une  accentuation 
motivée  par  l’observation  plus  intime  de  la  nature.  Aucun  chan- 
gement ne  s’est  ainsi  fait  sentir  tout  d’abord  et  les  deux  éléments 
constitutifs  sont  restés  intacts  en  conservant  toute  leur  expression. 
Toutefois,  malgré  leur  charme,  les  flots  grecs,  comme  les  autres 
types  primitifs  des  ornements,  devaient,  eux  aussi,  servir  de  base 
à la  fantaisie,  de  ligne  primordiale  au  compositeur  et  subir  par 
suite  plusieurs  modifications.  11  est  à remarquer  aussi  que  toutes 
ces  modifications,  en  altérant  l’image  de  la  donnée  première,  ont 
fini  peu  à peu  par  supprimer  le  véritable  sens.  Les  unes  ont  porté 
atteinte  à la  forme,  soit  pour  l’allégir  et  la  forcer  à se  prêter  à 
l’emploi  de  certains  matériaux,  soit  pour  l’embellir  en  lui  ajoutant 
des  accessoires  secondaires;  les  autres  ont  été  faites  sur  la 
marche  et  sur  la  manière  de  placer  cet  ornement;  d’autres 
enfin  ont  eu  lieu  sur  les  deux  éléments  à la  fois.  De  là,  par 
conséquent,  est  venue  cette  grande  quantité  de  produc- 
tions variées,  dont  les  arts  anciens  et  modernes  nous 
offrent  tant  d’exemples.  Suivant  leurs  différentes  À 
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manières  d’être,  toutes  ces  variétés  se  groupent  en  catégories  distinctes  et  ces  catégories 
peuvent  être  établies  au  nombre  de  dix  et  se  classer  dans  l’ordre  suivant  : i°  Flots  pri- 
mitifs ou  proprement  dits. — 2°  Flots  simplifiés.  — 3°  Flots  doublés.  — 40  Flots  rubannés. 

— 5°  Flots  affrontés.  — 6°  Flots  opposés.  — 70  Flots  alternés.  — 8°  Flots  reliés  et  enlacés. 

— 90  Flots  ornés  et  fleuronnés.  — io°  Flots  transformés  et  éléments  séparés. 

Flots  primitifs.  — Les  flots  primitifs  forment  un  ornement  courant  à mouvement 
régulier  et  déterminé,  obtenu  par  la  répétition  et  dessiné  par  l’espace  compris  entre  la 
ligne  sinueuse  volutée  et  la  ligne  régulière  qui  l’accompagne.  Ce  sont  ceux  que  nous 
venons  d’étudier  et  dont  nous  avons  donné  de  nombreux  exemples.  Ils  se  prêtent,  comme 
bordures,  à des  applications  presque  dans  tous  les  arts  et  ne  demandent  qu'à  être  bien 
compris  pour  être  employés  avec  discernement. 

Flots  simplifiés.  — Les  flots  simplifiés  ont  été  obtenus  en  ne  considérant  comme 
ornement  dans  les  flots  primitifs  que  la  ligne  sinueuse.  Ils  ne  sont  formés,  par  conséquent, 
que  par  la  répétition  continue  d’un  S couché  à volute,  lequel  est  indiqué  ou  par  un  simple 
trait,  ou  par  un  filet,  ou  par  une  petite  bande.  Il  s’en  suit  qu’ils  conservent  encore  presque 
tout  leur  symbolisme;  car  s’ils  ne  présentent  plus  à nos  yeux  l'image  entière  de  la  vague, 
ils  retracent  encore  pleinement  les  ondulations  des  crêtes  et  ils  continuent  à poursuivre 
leur  course  sans  fin.  Cette  simple  transformation  ne  les  a rendus  que  plus  légers  et  plus 
aptes  ou  à décorer  de  menus  objets,  ou  à faciliter  leur  emploi.  Tantôt  le  trait  suivra,  à 
l’aller  et  au  retour,  la  trace  de  la  volute  en  laissant  un  espace  entre  ses  replis,  comme  sur 
ce  diadème  celtique  <fig.  20),  orné  de  plusieurs  rangées  parallèles  de 
/%/%/%/%/&,  postes  superposées  et  séparées  par  un  petit  filet;  tantôt  la  ligne  formant 
je  crochet  reviendra  sur  elle-même  pour  n’abandonner  cette  première 
Fig.  20.  direction  qu’au  point  d’inflexion,  comme  l’indique  (fig.  21)  cette  bor- 

dure d’une  burette  persane  du  xvnc  siècle;  d’autres  fois,  cette  ligne  se 
fermera  en  cercle,  comme  sur  ce  fragment  d'étoffe  (fig.  22),  gardé  au 
trésor  de  la  cathédrale  de  Sens.  Lorsque  ce  simple  trait  est  remplacé 
par  une  bande,  l’ornement  se  présente  encore  sous  les  mêmes  formes. 

Ici,  c’est  une  bande  peinte  qui  part  de  l’oeil  fermé  de  la  volute  et  dé- 
roule ses  flots  sur  une  bordure  égyp- 
tienne (fig.  23),  ou  bien,  par  un  chan- 
gement capricieux,  la  bande  qui  réu- 
nit les  yeux  devient  droite,  ainsi  que 
l'indique  ce  motif  (fig.  24),  publié  en  couleur  dans  l’or- 
nement polychrome;  là,  la  bande  figurée  prend  un  corps  et  devient  une  matière  travail- 
lée; c’est  une  bande  de  fer  forgé,  ornant  la  partie  supérieure  d’un  balcon 
du  xvne  siècle  (fig.  25).  Ainsi  transformée,  la  poste  devient  particuliè- 
rement l’ornement  du  graveur,  du  ciseleur 
et  du  damasquineur,  celui  du  forgeron,  du 
serrurier  et  de  l’émailleur;  il  conviendra  aussi  aux  incrus- 
tations, aux  étoffes,  aux  reliures,  etc. 

Fig.  25.  même  peut  l'utiliser  et,  dans  ce  cas, 

il  détachera  sa  bordure  en  la  faisant 
s’enlever  en  saillie  sur  un  fond  creusé  : par  exemple,  comme  a fait 
l’artiste  romain  inconnu  qui  a exécuté  ce  fragment  (fig.  26),  découvert 
dans  un  mur  de  ville  à Auxerre.  Mais  c’est  le  peintre,  surtout,  qui, 
le  plus  souvent  encore,  s’en  servira,  soit  sur  les  poteries,  soit  sur  les 
panneaux;  il  en  formera  de  petits  filets  ondulés,  pleins  de  contraste  et 


Le  sculpteur  lui- 


Fig  26. 

de  finesse.  Conser 


Fig.  21. 


Fig.  21. 
Fig.  22. 
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Fig.  27. 


Fig.  28. 


Fig.  29. 


vant  ainsi  toujours  son  véritable  sens  et  restant  la  représentation  géométriquement 
rectifiée  du  phénomène  naturel  d’ou  elle  est  sortie,  cette  nouvelle  poste  est,  comme  les 
flots  primitifs,  un  ornement  courant  qui  devra  être  appliqué  dans  les  mêmes  conditions 
et  suivant  les  mêmes  règles. 

Flots  doublés.  — Les  flots  doublés  dérivent  des  précédents  et  comme  eux  sont  des 
ornements  courants.  Ils  sont  formés  par  deux  traits  se  suivant  parallèlement  et  se  déta- 
chant ou  en  couleur  sur  un  fond  de  ton  différent  (ce  que  l’on  rencontre  presque  toujours), 
ou  bien  quelquefois  en  découpures  et  complètement  isolés.  Ainsi  l’un 
des  traits,  marqué  A (fig.  27),  part  de  l’œil  fermé  de  la  volute  et  forme 
une  poste  ayant  sa  tête  en  haut;  l’autre,  marqué  B,  part  de  la  volute 
également,  mais  d’un  point  opposé  au  départ  de  la  première,  et  forme 
une  autre  poste  semblable  qui,  elle,  a la  tête  en  bas.  D'autres  fois,  l’œil 
est  supprimé  et  les  deux  lignes  se  heurtent  en  un  point.  Nous  pren- 
drons, pour  exemple  de  ces  deux  motifs,  la  bordure  d’un  vase  provenant  de  Thèbes  (fig.  28) 
et  celle  antique  (fig.  29).  Cette  manière  particulière  de  présenter  les 
flots  semble  tout  égyptienne  et  se  trouve  beaucoup  dans  les  œuvres 
anciennes  de  ce  pays.  Les  Égyptiens  d’ailleurs  ont  très  fréquemment 
employé  la  poste  et  l’ont  assujettie  à de  nombreuses  combinaisons, 
dont  nous  aurons  à donner  des  dessins,  et  qui  semblent  montrer 
que,  s'ils  ont  su  tirer  un  excellent  parti  de  cet  ornement,  ils  en  ont 
ignoré  l’origine  et  l’ont  obtenu  par  de  simples  combinaisons  de 
traits  infléchis  et  de  volutes  reliées;  et,  cependant,  lorsqu’ils  ont  orné 
les  flots,  c’est  avec  une  admirable  entente  de  leur  vraie  signification 
qu’ils  l’ont  fait. 

Quoi  qu’il  en  soit,  cette  création,  dont  le  sens  s’augmente  par  la  double  ligne,  qui 
répète  la  première  forme  et  la  met  en  évidence,  a tous  les  avantages  et  tous  les  agréments 
des  autres  postes  : elle  est  élégante  et  svelte,  douce  et  ferme  en  même  temps.  C’est  donc 
dans  maintes  circonstances  que  l’artiste  pourra  l’appliquer.  Elle  sera  utilisée  avec  profit 

par  le  peintre  et  le  serrurier;  celui-ci 
peut  la  tracer,  comme  les  Égyptiens, 
par  deux  traits  de  même  couleur,  ou 
bien,  s’il  veut  introduire  un  nouvel 
Fig.  30.  élément  de  variété,  il  peut  encore  la 

former  de  deux  traits  de  couleur  diffe- 
rente, comme  le  montre  la  figure  3o;  celui-là  trouvera  en  cette  combinaison  un  motif  pour 
des  bordures  de  grilles  ou  de  balcons  (fig.  3 1). 

Flots  rubannés.  — Si  nous  considérons  une  poste  doublée,  celle,  par  exemple,  indi- 
quée dans  la  figure  28  et  qui  se  dessine  sur  un  fond  occupant  toute  la  bande,  et  que  nous 
ne  laissions  subsister  le  fond  que  dans  l’intérieur  des  lignes  sinueuses,  nous  obtiendrons 

un  ensemble  ayant  du  corps,  une  lar- 
geur donnant  l’idée  d’un  ruban  vo- 
luté  se  déroulant  sans  cesse,  lequel 
serait  bordé  d’un  galon  de  couleur. 

Nous  avons  ainsi  un  nouveau  motif 
semblable  à celui  qui  orne  la  partie 

supérieure  d’un  vase  de  Kafa  (fig.  32).  Tels  sont,  en  principe,  les  flots  rubannés  du  peintre, 
du  graveur,  etc.  Le  sculpteur  les  mettra  en  saillie,  tantôt  en  détachant  l’ensemble  à plat 
et  en  mettant  les  filets  plus  en  relief  (fig.  33  provenant  d’un  temple  grec),  tantôt  en  sui- 


Fig.  31. 


Fig.  32. 


Fig.  33. 
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vant  le  même  procédé,  mais  en  fouillant  en  creux,  à la  gouge,  l’intérieur  de  chaque  S 
(fig.  3q  représentant  un  fragment  de  bandeau).  On  peut  encore  ne  tracer  que  le  contour 

extérieur  des  deux  lignes  sinueuses,  mais  on  obtient  un  motif 
peu  gracieux,  lourd,  qui  sent  la  torsade(fig.  35). 

Il  a besoin  d’être  accusé  et  embelli  en  rappe- 
lant la  forme,  et  alors,  ou  bien  l’artiste  trace  à 
l’intérieur  une  poste  formée  d’un  trait,  suivant 
la  figure  36,  prise  sur  une  amphore  venant  de  Thèbes  (fond 
jaune  et  filet  central  vert);  ou  bien  avec  l’un  des  côtés  il  forme  une 
poste  complète  et  se  sert  de  l’autre  pour  l’accompagner  et  détermi- 
ner la  bande.  Nous  donnerons  pour  exemples  les  flots  qui  ornent 

un  médaillon  dans  un  cul-de-lampe  de  Le  Barbier  (fig.  37),  et  ceux 
décorant  un  vase  antique  (fig.  38).  Ces  deux  derniers  modes  d’être 
de  cet  ornement  ne  sont  en  somme  que  ceux  obtenus 
dans  la  poste  formée  par  un  trait;  le  trait  s’est  sim- 

plement  très  élargi.  Ainsi  rendue  plus  gracieuse  et  ,g 

1 * * ^ 
plus  coquette,  cette  décoration  peut  être  facilement  employée  dans  tous  les 

arts  et,  s'il  est  vrai  qu’elle  cesse  d’être  la  représentation  symbolique  que  nous  connaissons, 
elle  n’en  reste  pas  moins  un  ornement  courant  très  prononcé  et  marchant  plus  rapide- 
ment encore  qu’à  l’ordinaire  par  le  fait  de  la  courbe  inférieure  qui  répète  le  mouvement 
et  le  souligne. 

Flots  affrontés.  — Les  flots  affrontés  consistent  en  deux  séries  de  flots  quelconques, 
mais  semblables,  qui  marchent  en  sens  contraire  sur  la  même  ligne  de  direction.  Il  existe, 
par  conséquent,  deux  manières  de  les  disposer  : ou  bien  ces  séries  viendront  au-devant 
l’une  de  l’autre,  tantôt  pour  se  raccorder,  tantôt  pour  se  heurter  à un  objet,  ou  bien  elles 
partiront  d’un  même  point  pour  dérouler  leurs  volutes  de  part  et  d’autre  en  se  tournant 
le  dos;  mais  toujours  elles  seront  symétriquement  disposées  par  rapport  à un  axe,  soit 
fictif,  soit  indiqué  par  un  motif,  qui  formera  une  intersécance  heureuse,  laquelle  non 
seulement  accusera  la  symétrie,  mais  encore  modifiera  l’ornement  et  le  fera  rentrer  quel- 
quefois dans  le  sens  primitif  que  nous  lui  connaissons;  car  tout  d’abord  le  mouvement 
continu  et  unique  disparaît  pour  faire  place  à deux  forces  qui  luttent  et  l’image  seule 
reste,  de  telle  sorte  que  l’effet,  obtenu  jusqu’ici  par  répétition,  est  changé,  lui  aussi;  il  a 
moins  de  grandeur  et  il  ne  répond  plus  à l’idée  qu’il  représentait  si  bien.  On  a peine,  en 
effet,  à voir  une  succession  naturelle  de  vagues  dans  ces  flots  qui  viennent  au-devant  l’un 
de  l’autre  et  qui  tout  à coup  se  confondent  et  s’unissent.  On  est  en  présence,  pour  ainsi 

dire,  d’un  contresens  qui  s’expliquerait  volontiers  par  ignorance 
dans  les  œuvres  modernes,  par  exemple  sur  ce  lambris  du  Louvre, 
époque  de  Henri  II  (fig.  39),  mais  qui  choque  dans  les  ouvrages 
anciens,  parce  qu’à  ce  moment  l’expression  morale  de  cette  orne- 
mentation ne  devait  pas  encore  être  entièrement  perdue.  Il  y en  a 
cependant  des  modèles,  semblables  à celui  qui  orne  la  panse  d’un  vase  en 
bronze,  gravé  clans  l'Art  pour  tous  et  appartenant  à M.  Castellani  (fig.  40).  ~ 

Fort  heureusement  ces  derniers  exemples  sont  rares,  très  rares  même,  et 
alors  on  peut  les  considérer  comme  le  résultat  d’un  caprice  d’une  recherche 
de  nouveauté  dont  la  rareté  même  laisse  penser  qu’elle  n’a  eu  qu’un  mé- 
diocre succès. 

Lorsqu’on  veut  employer  les  flots  affrontés,  il  est  préférable,  il  est  urgent  et  indispen- 
sable certainement,  d’après  tout  ce  que  nous  avons  dit,  de  se  servir  de  l’intersécance  et 
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F‘g.  43. 


de  les  couper  franchement,  de  les  séparer  par  quelque  chose.  Ce  motif  alors,  placé  entre 
les  deux  séries  opposées,  les  fait  valoir  et  les  explique;  il  est  un  obstacle  contre  lequel 

viennent  battre  tranquillement  les  flots  d’ou  ils  s’écartent 
[<>«;&>  1 --1' . avec  calme.  Ainsi  ont  été  composées  les  postes  ( fig.  41), 
Fig  4,  ornant  un  meuble  sur  un  dessin 

attribué  à Boule  et  celles  (fig.  42) 
décorant  les  tailloirs  des  chapiteaux  des  pilastres  à l’hôtel  . 
d’Assezat,  à Toulouse.  Ces  postes  nouvelles,  avec  arrêt,  sont  Fig. 42. 

fréquemment  employées;  ce  sont  celles  que  l’on  rencontre  le 

plus  souvent,  non  pas  que  les  décorateurs  aient  cherché  à les  conserver  intactes  et  à leur 
laisser  leur  emblème,  mais  parce  qu’ils  ont  trouvé  que  c’était  le  meilleur  moyen  de  les 
présenter.  Car  les  flots  n’ont  pas  toujours  été  compris,  nous  le  savons,  comme  nous  l’en- 
tendons, et  la  présence  du  motif  intersécant  n’est  due  plutôt  qu’à  son  effet  agréable  et  au 
besoin  de  variété.  Aussi,  dans  presque  tous  les  cas,  on  n’a  vu  dans  ces  postes  affrontées 
qu’un  ornement  sans  signification,  qu’une  série  de  crochets  sans  valeur,  que  chacun 

s’est  plu  à transformer  et  à embellir  en  les  accompagnant 
d’autres  ornements,  de  feuilles  d’acanthe,  etc.,  comme  sur  ce 
bandeau  de  la  cheminée  de  la  salle  de  bal  au  château  de  Fon- 
tainebleau (fig.  q3)  et  sur  les  autres  exemples  que  nous  donnons 
plus  loin.  En  un  mot,  l’artiste  n’a  guère  mis  à contribution,  pour 
les  mettre  en  opposition,  que  les  postes  ornées  et  fleuronnées, 
postes  que  nous  allons  étudier.  En  agissant  ainsi,  il  aurait  encore  pu  rester  dans  la  tra- 
dition, s’il  avait  accompagné  les  lignes  principales  de  coquillages,  de  poissons  ou  de 
plantes  marines;  mais  il  ne  l’a  pas  fait,  parce  qu’il  ne  connaissait  pas  cette  tradition  et  il 
a tiré  sa  décoration  non  du  sens  du  crochet  voluté, 
mais  de  la  forme  même  de  ce  crochet.  Il  est  arrivé, 
malgré  cela,  il  faut  le  reconnaître,  à former  des  bor- 
dures coquettes  et  charmantes  qu’on  aime  à retrouver 
sur  les  marlis  et  les  bandeaux.  Ce  même  ornement, 
placé  entre  deux  lignes  parallèles,  sera  aussi  fort  gra- 
cieux et  très  décoratif  employé  par  le  serrurier  ou  le 

forgeron,  soit  horizontalement  dans  les  grilles  d’appui,  soit  suivant 
une  progression  dans  les  surfaces  triangulaires,  dessinées  par  les 
rampants  qui  soutiennent  le  toit  de  verre  d’une  marquise  légère.  Dans 
ce  dernier  mode  d’emploi,  la  marche  uniforme  fait  place  à un  mou- 
vement croissant  et  décroissant  par  rapport  à un  axe  milieu,  toujours 
mis  en  évidence  par  sa  décoration  et  son  épanouissement  supérieur 
en  fleuron,  palmette,  etc.  L’ornementation  a ainsi  plus  de  force  et 
de  caractère,  puisque  l’artiste,  pour  la  créer,  met  à contribution  trois  lois,  toutes  trois 
puissantes,  la  répétition,  la  symétrie  et  la  progression.  Voici,  pour  exemples,  un  ornement, 
en  fer  forgé  supportant  une  marquise  moderne  (fig.  44  et  45)  et  le  couronnement  d’une 
lucarne  des  façades  latérales  du  chalet  de  la  commission  à l’Exposition  universelle  de  1867. 
Ce  dernier  croquis  montrera  que,  si  à l’intérieur  du  triangle  la  forme  réclame  la  progres- 
sion, cette  dernière  loi  n’est  pas  nécessaire  pour  composer  la  bordure  extérieure,  qu’elle 
peut  aussi  être  modifiée,  et  il  fera  voir  également  que  ce  motif  d’ornement  sied  au  décou- 
peur et  au  menuisier. 
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EXPOSITION  DE  PIERRES  DES  VOSGES 

AU  MUSÉE  DES  ARTS  DECORATIFS 


La  direction  du  Musée  des  Arts  décoratifs 
vient  d’inaugurer  au  rez-de-chaussée  du  local 
qu'elle  occupe  au  palais  de  l’Industrie  sa  nou- 
velle salle  des  moulages,  où  vont  prendre  place 
les  meilleurs  spécimens  de  l’art  ornemental  qui 
seront  recueillis  soigneusement  dans  les  collec- 
tions de  chefs-d’œuvre  anciens  ou  modernes,  et 
disposés  avec  méthode  pour  l’enseignement  des 
travailleurs.  Le  début  est  modeste  et  se  borne 
jusqu’à  présent  à un  assez  petit  nombre  de  frag- 
ments d’architecture , à des  modèles  en  plâtre 
empruntés  à divers  pays.  Mais  d’ici  peu  de  temps, 
grâce  à l’activité  de  l’atelier  de  moulage  organisé 
parl’initiativeduprésidentderassociation,  M.  An- 
tonin  Proust,  on  aura  au  Musée  des  Arts  décoratifs 
une  collection  complète  de  modèles,  divisée  par 
époques,  à laquelle  viendront  s’ajouter  les  re- 
productions gai  vanoplastiques  des  objets  en  bronze 
et  en  métaux  précieux. 

Nous  reviendrons  en  temps  opportun  sur  ce 
sujet  en  l’étudiant  avec  tout  le  soin  qu’il  com- 
porte. 

Pour  aujourd’hui,  ce  n’est  point  de  cela  qu’il 
s’agit,  mais  d’une  exposition  d’un  autre  genre  que 
l’administration  du  Musée  des  Arts  décoratifs  a 
fait  coïncider  avec  l’inauguration  de  la  salle  des 
moulages.  Nous  voulons  parler  des  spécimens  de 
marbres,  de  pierres  dures  et  d’agates,  sousforme 
de  colonnes,  de  vases,  ou  bien  à l’état  brut,  dont 
un  propriétaire  du  département  des  Vosges  vient 
de  découvrir  des  gisements  considérables  se  pré- 


sentant en  blocs  d’une  dimension  absolument 
inusitée.  C’est  une  véritable  bonne  fortune  pour 
l’industrie,  qui  va  rencontrer  là  une  ressource 
inattendue,  et  c’est  à ce  titre  que  la  direction  du 
Musée  a eu  la  bonne  idée  d’en  faire  une  exhibi- 
tion. Les  architectes,  les  orfèvres,  les  lapidaires, 
tous  ceux  qui  emploient  à un  degré  quelconque 
les  pierres,  les  marbres  et  les  agates,  pourront  se 
convaincre  facilement  des  avantages  d’une  pa- 
reille découverte  au  point  de  vue  de  la  décora- 
tion. La  couleur  de  ces  pierres,  brillamment  et 
délicatement  nuancée,  leur  dimension  vont  per- 
mettre des  effets  inattendus  et  favoriser  la  créa- 
tion d’objets  de  toutes  sortes. 

Parmi  les  pièces  de  ce  genre  exposées  au  Musée 
des  Arts  décoratifs,  on  admirera  des  colonnes 
vertes,  des  urnes,  un  sphinx,  une  grande  table 
en  porphyre,  et  surtout  un  énorme  morceau 
d’agate  provenant  d’un  filon  qui  est  de  beaucoup 
le  plus  considérable  et  le  plus  beau  qu'on  ait  ja- 
mais vu.  Il  se  compose  d’une  masse  calcédo- 
nieuse  (mélange  intime  de  silice  amorphe  et  de  si- 
lice cristallisée),  disposée  par  bandes  mamelonnées, 
sur  lesquelles  sont  implantés  des  cristaux  pris- 
matiques d’améthyste,  d'un  beau  violet,  disposés 
radicalement.  Les  espaces  restés  vides  entre  les 
pointements  des  prismes  du  quartz  violet  sont 
remplis  par  du  jaspe  rouge  (silex  argileux  coloré 
par  de  l’oxyde  de  fer). 

Rien  n’est  plus  délicieux  pour  le  regard  que 
cette  admirable  pierre.  Le  département  des  Vos- 
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gcs  a toujours  été  renommé  pour  ses  trésors  géo- 
logiques. Jusqu’à  la  fin  du  xvr  siècle,  ses  gise- 
ments d’agate  furent  célèbres  ; mais  à aucune 
époque  on  n’en  découvrit  de  pareille  dimension. 

Un  ingénieur  des  mines,  savant  distingué,  a 
été  chargé  par  le  gouvernement  d'étudier  sur 
place  les  belles  matières  récemment  trouvées.  Il 
a bien  voulu  nous  communiquer  ses  notes,  et 
nous  pensons  qu’en  les  transcrivant  ici,  malgré 
leur  caractère  technique,  nous  rendrons  service 
au  lecteur. 

La  syénite  J est  la  formation  éruptive  domi- 
nante dans  les  Vosges.  C’est  la  roche  classique 
de  cette  belle  région  montagneuse  qui  comprend 
une  longue  série  de  roches  cristallines,  toutes 
intéressantes  et  variées. 

Elle  forme,  dans  ses  parties  centrales,  des  mon- 
tagnes arrondies,  en  forme  de  dômes,  auxquelles 
s’applique  très  naturellement  le  nom  de  ballons 
qu’on  leur  donne  habituellement. 

La  syénite  est  une  roche  à texture  granitoïde, 
c’est-à-dire  composée  d’éléments  cristallins  so- 
lidement ajustés,  réunis  par  simple  juxtaposition, 
sans  ciment  intercalé.  Elle  résulte  ainsi  de  l’as- 
sociation intime  de  deux  éléments  fondamentaux  : 
— un  silicate  alumineux  potassique  : Yorthose 
(feldspath);  — un  silicate  ferro-magnésien  : 
l’hornblende  (amphibole).  A ces  deux  éléments 
constitutifs  vient  souvent  s’ajouter  du  quartz 
hyalin;  il  en  résulte  une  variété  dite  syénite 
quarf[ifere. 

Cette  dernière  est  très  répandue  dans  les  Vos- 
ges s;  bien  connue  sous  le  nom  de  syénite  feuille 
morte,  en  raison  de  la  coloration  violacée  de  son 
élément  feldspathique,  elle  forme  à elle  seule 
tout  le  ballon  de  Servance,  offrant  là  de  grands 
escarpements  des  plus  pittoresques,  dans  lesquels 
elle  se  présente  en  grandes  masses  prismatoïdes, 
couronnées  par  d’épaisses  forêts. 

On  peut  tailler  dans  cette  belle  syénite  des 
blocs  de  6 à io  mètres  de  long;  ils  prennent  un 
beau  poli  et  sont  d’un  grand  effet,  en  raison  de 
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la  dimension  des  éléments  feldspathiques  qui  peu- 
vent atteindre  de  2 à 4 centimètres  de  long;  le 
quartz  y apparaît  en  grains  vitreux,  et  l’amphi- 
bole, d’un  noir 'de  jais,  tranche  bien  sur  le  ton 
clair  de  la  roche. 

La  syénite  porphyroide  rouge  est  une  syénite 
franche,  c’est-à-dire  à deux  éléments  (orthose  et 
amphibole),  sans  quartz. 

Sur  un  fond  brun  rougeâtre,  piqueté  de  traits 
noirs  dus  à l’amphibole,  les  grands  cristaux  d’or- 
those,  vivement  colorés,  tranchent  bien  et  don- 
nent à la  roche,  sur  les  surfaces  polies,  cet  aspect 
porphyroïde  qui  la  fait  rechercher. 

Elle  aussi  forme  à Haut-du-Thenn  des  masses 
puissantes,  dans  lesquelles  on  peut  obtenir  faci- 
lement des  blocs  de  grande  dimension.  Cette  ro- 
che conserve  partout  une  grande  homogénéité 
dans  sa  coloration  comme  dans  la  dimension  de 
ses  éléments. 

Toutes  ces  roches  sont  susceptibles  de  prendre, 
sous  le  polissage,  des  reflets  brillants,  qu’on  peut 
considérer  comme  inaltérables.  Leur  texture  et 
leur  composition  font  qu’elles  résistent  avec  éner- 
gie aux  agents  atmosphériques. 

On  voit,  d’après  cette  description  technique, 
que  la  découverte  dont  nous  parlions  a une  vé- 
ritable importance  pour  nos  industries  nationales, 
puisqu’elle  va  mettre  en  circulation  des  pierres 
précieuses  que  jusqu’à  présent  leur  rareté  avait 
forcé  de  mettre  à de  hauts  prix.  Toutes  propor- 
tions gardées,  elle  va  opérer  dans  le  commerce 
des  objets  de  luxe  une  petite  révolution  analo- 
gue à celle  que  fit,  il  y a quelques  années,  la  dé- 
couverte des  diamants  du  Cap.  Attendons-nous 
à voir  bientôt  en  circulation  des  boîtes,  des 
bonbonnières,  des  boutons  de  manchettes,  des 
garnitures  de  cheminée  en  agate,  et  cette  matière, 
qui  a été  jusqu’à  ce  jour  réservée  seulement  aux 
riches  amateurs,  va  servir  à la  parure  des  plus 
humbles  parmi  les  adeptes  de  la  religion  du 
goût. 

V.  Ch. 


1.  Son  nom  lui  vient  de  Syène,  ville  d’Égypte,  où  cette  roche,  très  développée,  a été  exploitée  par  les  Egyptiens  pour 
les  obélisques. 

2.  On  l’exploite  également  àTernuay  pour  colonnes,  tables,  urnes,  etc. 

Anciennement,  une  usine  établie  à la  Mouline  (Vosges)  exploitait  en  grand  cette  belle  syénite  pour  cheminées,  tom- 
beaux, vases  funéraires,  colonnes,  etc. 


io  décembre  188+. 

La  fin  de  'l’année  1883  a vu  encore  quelques 
belles  ventes  avant  la  trêve  des  confiseurs. 
M'Escribe  et  Arthur  Bloche  ont  obtenu  le  18  dé- 
cembre un  succès  très  vif  de  curiosité,  sinon 
d’argent,  avec  les  marbres  et  les  terres  cuites 
de  Carrier-Belleuse,  le  décorateur  attitré  de  la 
manufacture  de  Sèvres.  C’est  une  figure  si  pari- 
sienne que  celle  de  ce  maître  sculpteur  ! 

On  dit  toujours  que  le  style,  c’est  l’homme  : 
chez  Carrier-Belleuse,  le  style,  c’est  tout  son 
arrangement,  sa  manière  d’être  et  de  s’habiller. 

Regardez-le  passer  dans  la  rue.  Il  est  vêtu  de 
velours,  coiffé  d’un  feutre  à larges  bords,  chaussé 
de  bottes  molles.  Ni  rapin  ni  dandy  : un  élé- 
gant qui  a de  la  grâce  et  du  charme.  Et  le 
charme  et  la  grâce  débordent  de  toute  son  œuvre. 
Ses  Léda,  ses  Psyché , sa  Bacchante,  son  Bac- 
chus,  enfin  tout  ce  qui  sort  de  son  ciseau  sent 
le  xviiic  siècle.  Il  sculpte,  comme  Watteau  pei- 
gnait; c’est  gras,  c’est  rond,  c’est  mignard  si 
vous  voulez,  mais  c’est  joli  à ravir. 

Parmi  les  marbres  de  Carrier-Belleuse,  ceux 
qui  se  sont  le  mieux  vendus  sont  : 


i°  La  Dédaigneuse 565  fr. 

2°  Psyché 900 

30  Léda 500 

40  La  bonne  saison 560 


Remarquez  que  ces  marbres  ne  sont  que  des 
statuettes.  Parmi  les  bustes,  le  Sommeil  a valu 
500  fr.  — Le  Papillon,  200  fr.  — L’Oiseau, 
200  fr. — La  Rose,  400  fr.  — La  Petite  Rieuse, 

5°5  fr 


Un  vase  en  terre  cuite  représentant  un  Faune 
et  une  Bacchante  a été  adjugé  600  fr. 

La  Confidence , terre  cuite  aussi,  280  fr.  — 
Somme  toute,  les  quatre-vingt-quinze  numéros 
du  catalogue  ont  donné  comme  résultat  25,000  fr. 

* 

* * 

Il  y a bien  eu  encore  du  15  au  20  décembre 
quelques  ventes  assez  importantes  comme  celle 
de  la  collection  de  Mme  Speet  de  Java,  mais  elle 
ne  contenait  rien  de  bien  remarquable  en  poti- 
ches du  Japon,  en  vases  de  Satzuma,  en  plats  de 
vieux  Chine,  en  brûle-parfums  de  bronze,  en 
pagodes  de  bois  doré,  en  magots  de  terre 
émaillée  et  en  émaux  peints. 

On  comptait  sur  25,000  francs  et  on  a fait 
8 ou  6,000  francs  de  cetce  petite  collection  qui 
était  loin  de  valoir  celle  de  M.  \ apereau  où 
une  seule  série  de  petits  flacons  réunis  avec  pa- 
tience par  cet  habile  amateur,  dans  le  pays  même, 
a obtenu  de  gréa  gré  la  somme  de  10,000  francs, 
au  grand  regret  de  Champfleury  qui  avait  jeté 
un  peu  son  dévolu  sur  ces  échantillons  précieux 
de  l’art  céramique  chinois. 

* 

* * 

Ce  qui  m'a  le  plus  frappé  dans  la  vente  faite 
par  M.  Guillain,  expert  de  Versailles,  avec  le 
concours  de  M.  Quèvremont,  commissaire-pri- 
seur, c’est  le  désenchantement  général  causé  par 
le  catalogue.  Il  y a des  experts  qui  s'imaginent 
de  bonne  foi  qu’il  suffit  de  décrire  très  minutieu- 
sement les  objets  pour  leur  donner  de  la  valeur. 
Peut-être  en  province,  mais  cela  ne  se  passe  pas 
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de  cette  façon  à PHôtel  Drouot.  Ainsi  M.  Guil- 
lain  nous  avait  amoureusement  décrit  dans  son  ca- 
talogue une  petite  série  de  porcelaines  provenant  du 
château  d Eg/antine  avant  qu}il\devlnt  la  propriété 
d'un  maréchal  de  France.  Elle  se  composait  de  : un 
grand  bol,  un  pot  à lait,  cinq  plateaux,  cinq  bols, 
le  tout  avec  le  monogramme  de  Louis-Philippe, 
surmonté  de  la  couronne.  « La  pâte  en  est  fort 
belle,  affirmait  M.  Guillain,  la  forme  d'une  cor- 
rection qu’on  trouve  à Sèvres  seulement  ; cha- 
cune des  pièces  porte  en  dessous  deux  et  quel- 
quefois trois  timbres  sur  lesquels  on  lit  l’année 
de  la  fabrication  et  le  nom  du  château  pour  lequel 
elles  étaient  destinées  : château  de  Bizy,  château 
de  Dreux  et  château  de  Trianon.  » 

Le  jour  de  l’exposition  les  amateurs  avaient 
haussé  légèrement  les  épaules  en  passant  devant 
ces  porcelaines.  Le  jour  de  la  vente,  il  ne  s’est 
pas  présenté  un  seul  acquéreur.  Ce  n’était  donc 
pas  du  Sèvres?  Si,  mais  il  y a Sèvres  et  Sèvres, 
et  M.  Guillain  aurait  bien  fait  d’y  regardera 
deux  fois  avant  de  rédiger  son  catalogue,  il  se 
serait  ainsi  évité  une  déception.  Les  productions 
céramiques  de  Sèvres  du  temps  de  Louis-Phi- 
lippe n’ont  pas  le  don  de  passionner  encore  nos 
amateurs. 

* 

* * 

Mais  la  vente  la  plus  considérable  qui  ait  eu 
lieu  depuis  l’ouverture  de  la  saison  d’hiver  est 
sans  contredit  la  vente  Bécoulet.  De  belles 
choses  étaient  entassées  dans  l’hôtel  de  la 
rue  Jouffroy,  n°  85.  L’exposition  qui  dura  trois 
jours  y avait  attiré  tout  ce  que  Paris  compte  de 
collectionneurs,  de  grandes  dames  et  de  mon- 
dains. Les  principaux  amateurs  se  sont  partagé 
cette  collection  qui  était  pour  tous  un  sujet 
d’envie. 

Suivez-moi,  je  vais  vous  faire  rapidement  les 
honneurs  de  l’hôtel  Bécoulet.  Seulement  je  vous 
prie  de  m’excuser,  si  faute  de  place,  au  lieu  de 
la  description  imagée  d’un  romancier,  je  me 
borne  à dresser  un  inventaire  de  tabellion. 

Dans  le  vestibule  d’entrée  : une  banquette  en 
bois  sculpté  avec  pieds  formés  de  griffes  de  lion 
et  couverte  de  cuir  de  Cordoue  (390  fr.). 

Une  commode  Louis  XV  à deux  rangs  de  ti- 
roirs en  bois  de  placage  et  garnie  de  chutes  à 
mascarons  et  de  poignées  en  bronze  ciselé,  des- 
sus de  marbre  et  monture  (4.10  fr.). 

Du  vestibule,  nous  entrons  dans  la  salle  à 
manger , par  une  porte  à double  battant.  La 
salle  est  petite. 


Sur  les  murs,  une  très  belle  tapisserie  des  Go- 
belins  reproduisant  le  sujet  allégorique  de  Y Air 
(5,65°  fr.). 

Une  autre  tapisserie  du  xviiic  siècle  représen- 
tant un  rendez-vous  de  chasse.  Devant  un  pa- 
lais et  en  présence  d’une  société  réunie  sous  un 
kiosque,  deux  dames  et  des  seigneurs  précédés 
d’un  piqueur  sonnant  du  cor  s’apprêtent  à partir 
pour  la  chasse.  La  bordure  est  formée  d’un 
encadrement  vieil  or,  enguirlandé  de  fleurs. 
(5,600  fr.). 

Vis-à-vis  de  la  porte  que  nous  venons  de 
franchir,  une  Minerve  en  marbre  blanc,  statuette 
demi-nature  du  temps  de  Louis  XIV.  La  Mi- 
nerve casquée  est  représentée  vêtue  d’une  peau 
de  lion,  la  main  gauche  appuyée  sur  une  massue 
et  accoudée  du  bras  droit  sur  un  fût  de  colonne 
(1,220  fr.) 

Au-dessus  de  la  cheminée  une  pendule 
Louis  XV  et  son  socle  de  suspension  plaquée  de 
corne  verte,  richement  garnie  de  bronze  rocaille 

(945  fr-K 

* 

* * 

De  la  salle  à manger,  nous  passons  dans  une 
jolie  véranda.  C’est  le  fumoir. 

A droite,  un  petit  escalier  décoré  de  gravures, 
de  faïences,  de  tapisseries,  conduit  dans  une 
galerie  plus  longue  que  large,  ouverte  par  deux 
grandes  baies  sur  le  jardin  et  sur  une  cour  mi- 
toyenne. 

Voici  un  grand  meuble  en  noyer  sculpté,  de 
style  Henri  III.  Dans  la  pleine  lumière  où  il  est 
placé,  il  a des  tons  superbes.  Sur  cette  sorte  de 
buffet  à deux  corps  ( 1,700  fr.),  sont  des  porce- 
laines et  des  faïences  de  toutes  sortes,  une 
assiette  en  pâte  tendre  de  Chantilly  avec  écus- 
son couronné,  fleurdelisé  en  bleu  (62  fr.);  et  la 
plateau  rond  en  ancienne  faïence  italienne  décoré 
d’un  sujet  en  bleu,  jaune  et  vert  (66  fr.)  ; une 
base  d’un  épi  normand  en  terre  émaillée,  orné 
de  quatre  têtes  en  ronde  bosse  (50  fr.). 

A côté , une  table  Louis  XIII  en  noyer 
à pieds  tords  (440  fr.)  ; un  meuble  à deux 
corps  de  style  Renaissance,  décoré  sur  quatre 
portes  de  mufles  de  lion  en  relief  et  garnis  de 
quatre  tiroirs  à moulures  et  godrons  (510  fr.). 

Plus  loin,  un  cabinet  du  temps  de  Louis  XIII 
en  bois  d’ébène  sculpté  (900  fr.).  — Un  meuble 
style  du  Cerceau  (510  fr.);des  gravures,  quelques 
tableaux;  une  pendule  Louis  XIV  et  son  socle 
(695  fr.). 
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Cette  pièce  est  charmante,  meublée  avec  un 
goût  exquis.  C’est  dommage  qu  elle  soit  un  peu 
longue  et  un  peu  étroite. 

* 

* * 

Redescendons  dans  la  salle  à manger  et  par 
une  porte  latérale,  pénétrons  dans  le  salon  dont 
lecoquet  ameublement  est  de  l’époque  LouisXV  I. 
Sur  la  cheminée,  un  buste  en  marbre  blanc  de 
Carrier-Belleuse  (940  fr.).  Deux  beaux  candé- 
labres à huit  lumières,  fin  du  xvme  siècle 
(860  fr.).  Deux  jolies  causeuses  Louis  XVI  à 
dossier  carré  en  bois  sculpté  à feuilles  d’acanthe 
et  rangs  de  perles  (3,750  fr.);  un  écran  Louis  XY I 
dont  la  feuille  en  fine  broderie  représente  une 
corbeille  de  roses  suspendue  dans  un  encadre- 
ment de  rubans  et  se  détachant  sur  un  fond  blanc 
(poofr.).  Un  petit  lit  de  repos  de  la  même  époque 
à six  pieds  cannelés  en  bois  sculpté  et  doré 
(1,995  fr-)-  Dcux  grandes  fenêtres  prennent  jour 
sur  le  jardin,  parc  anglais  en  miniature.  Des 
tapis,  des  garnitures  magnifiques  en  soie  cra- 
moisie, des  coussins  en  satin  rose  couvrent  le 
parquet  et  les  meubles. 

* 

* * 

En  face  de  la  porte  par  laquelle  nous  sommes 
entrés  de  la  salle  à manger  dans  le  salon,  est  une 
seconde  porte  qui  conduit  dans  une  sorte  de  sa- 
lon-galerie donnant  à la  fois  sur  le  jardin  et  sur 
la  cour  d’entrée.  C’est  le  musée  de  M.  Bécoulet, 
c’est  là  où  il  a entassé  ses  meilleurs  objets  d'art. 

Du  côté  de  la  cour  un  grand  piano  à queue 
d’Erard  en  palissandre  13,000  fr.),  un  meubie 
crédence,  en  noyer  sculpté,  à balustres  (900  fr.). 
Dans  un  coin,  à droite  de  la  fenêtre,  une  chaise 
à porteurs  de  la  fin  du  xvn*  siècle  (870  fr.).  A 
côté  de  la  chaise,  un  bureau  Louis  XVI  en  bois 
satiné  (700  fr.),  des  tapisseries,  des  tableaux, 
entre  autres  Louis  XV  jeune,  représenté  en 
pied  (1,900  fr.).  Près  de  la  fenêtre  du  jardin 
une  vitrine  renfermant  des  miniatures,  des  ivoi- 
res, des  clefs  délicieusement  ciselées,  des  émaux, 
des  petits  coffrets,  des  médailles,  un  fouillis  de 
bijoux  de  toutes  sortes  dont  quelques-uns  de 
grande  valeur. 

* 

* * 

Revenons  dans  le  vestibule  et  montons  au  pre- 
mier, par  cet  escalier  à rampe  de  fer  ouvragé. 
Au  sommet,  un  vestibule-palier,  sur  lequel  s’ou- 
vrenc  différentes  pièces. 

A droite,  un  petit  boudoir  donnant  sur  la  cour 


d’entrée.  Près  de  la  fenêtre  est  une  cheminée  sur 
laquelle  repose  une  délicieuse  penduleLouisXVI. 
De  chaque  côté  de  l’entrée,  deux  petites  conso- 
les en  acajou.  Sur  les  consoles,  deux  porcelaines 
de  Berlin  représentant  des  musiciens  orientaux. 
Sur  le  mur  de  droite,  un  portrait  de  jeune  femme 
en  robe  de  mousseline  blanche.  Sur  le  mur  de 
gauche,  un  portrait  de  danseuse  de  l’époque 
de  la  Duthé.  Ce  petit  ameublement  Louis  XVI 
est  d’une  coquetterie  charmante. 

Le  premier  jour  d’exposition,  qui  est  une  sorte 
de  répétition  générale,  comme  au  théâtre,  le 
public  d’amateurs,  de  curieux,  de  collectionneurs, 
s’arrêtait  longuement  dans  ce  délicieux  réduit  où 
tout  respire  un  parfum  de  gynécée,  où  tout 
trahit  la  main  de  la  femme. 

* 

* * 

A gauche  et  en  face  de  l’escalier  deux  cham- 
bres à coucher.  La  première  est  très  belle  et  sé- 
vère de  style.  Entre  les  deux  fenêtres,  une  grande 
et  belle  armoire  de  l’époque  Louis  XV  en  bois 
de  noyer  sculpté  et  à portes  pleines  (2,550  fr.). 
Deux  superbes  garnitures  de  fenêtres  compre- 
nant quatre  rideaux  en  tapisserie  de  Bruxelles  du 
temps  du  Roi  Soleil  (4,550  fr.)  ; un  grand 
beau  lit  de  milieu  en  noyer  sculpté  avec  chevet  à 
fronton  orné  de  quatre  colonnes  du  temps  de 
Louis  XIII  (3,400  fr.). 

A côté  de  la  cheminée,  une  petite  vitrine.  Sur 
les  murs  quelques  gravures.  Sur  le  parquet,  un 
beau  tapis  à fond  gris.  Cette  chambre  est  vraiment 
meublée  avec  goût  et  richesse.  De  tous  côtés,  ce 
sont  des  commodes,  des  secrétaires,  des  glaces, 
des  miroirs  de  prix;  il  faudrait  tout  citer.  Et  si 
nous  passons  de  cette  chambre  à coucher  dans 
celle  qui  lui  fait  suite,  nous  retrouvons  le  même 
luxe,  avec  moins  de  sévérité  pourtant  dans  le 
style  des  meubles.  Le  cabinet  de  toilette  réunit 
tous  les  agréments  du  confortable  le  plus  parfait 
qui  se  puisse  voir. 

* 

* * 

Que  dire  encore?  L'hôtel  Bécoulet  était  une 
petite  bonbonnière.  Quand  on  en  sortait,  on  était 
ébloui  et,  pour  ma  part,  je  suis  encore  sous  le 
charme  des  curiosités  qu'il  renfermait.  Or  sa- 
vez-vous à combien  s’est  élevée  la  vente  ? — 
à 163,293  francs.  Ce  chiffre  parle  assez  haut  de 
lui-même  et  prouve  qu’il  y a toujours  des  ama- 
teurs et  de  l’argent  pour  les  bonnes  choses. 

Démocéde. 


L'Imprimeur-Editeur  Gérant:  A.  Qu  an  tin. 
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LES 


USTENSILES  DE  CUISINE 


SUITE 


XVIIe  ET  XVIIIe  SIECLES 


Nous  avons  parlé,  dans  un  article  précédent,  des 
ustensiles  de  cuisine  de  M.  Gentil-Decan,  de 
Lille.  Il  s’agissait  alors  de  pièces  remontant  au 
moyen  âge  et  à la  Renaissance.  Disons  ici  que  cet 
amateur  distingué  en  possédait  aussi  de  remarquables 
des  xvne  et  xvnr  siècles.  A Paris,  M.  Beurdeley  a 
recueilli  quelques  curieux  ustensiles.  Enfin,  M.  Dc- 
gournay,  à qui  nous  avons  fait  de  larges  emprunts 
pour  l’illustration  de  cet  article,  a chez  lui  une 
batterie  de  cuisine  à peu  près  complète,  remontant 

Nous  le  remercions  d’en 


à l’époque  qui  nous  occupe 
avoir  gracieusement  mis  les  beaux  spécimens  à notre 
disposition. 

Les  vers  suivants,  empruntés  aux  Tracas  de  Paris,  de 
François  Colletet,  nous  donnent  la  description  des  usten- 
siles d’une  cuisine  bourgeoise.  Il  s’agit  de  nouveaux 
mariés  qui  font  leurs  emplettes  à la  foire  Saint-Laurent. 


i.  Voy.  la  Revue  des  Ails  décoiali/s,  )e  année,  page 
pages  13  et  217. 


et  41'  année, 


E THOMENT 
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Je  voy  déjà  la  ménagère 
Qui  choisit  une  crémaillère; 

Puis  une  paire  de  chenets, 

Item,  deux  petits  martinets  (bougeoirs), 
Une  broche,  une  lèchefrite, 

Une  platine,  une  marmite, 

Une  cuillère,  un  chandelier, 

Un  réchaud  de  fer,  un  tripier  (trépied), 
Un  chauderon,  une  escumoire; 
il  ne  faut  plus  qu'une  lardoire, 

Et  le  soufflet,  meuble  important, 

Et  chacun  d’eux  sera  content. 


Découpoir  à pâtes,  fourchette  et  couteaux,  d’après  Abraham  Bosse  et  des  collections  particulières. 


Tous  ces  grands  marchés  périodiques  avaient  leurs  marchands  d’ustensiles  de  cui- 
sine. Scarron  nous  prouve  qu’on  y réparait  ou  fabriquait  au  besoin  les  vaisseaux  de 
cuivre.  Il  écrit  dans  la  Foire  Saint-Germain  en  vers  burlesques  : 

Et  que  ces  noirs  chauderonnicrs 
Font  un  fâcheux  carillonnage. 

Pour  la  noblesse  et  la  cour,  les  mémoires  du  temps  nous  mettent  en  présence  d’une 
cuisine  somptueuse  jusqu’à  l’abus.  Quelques  lignes  empruntées  à l’analyse  de  la  Maison 
du  Roi  vont  nous  montrer  quelle  pouvait  en  être  l’importance.  <>  La  bouche  du  Roi  ou 
cuisine-bouche , dit  le  Dictionnaire  historique  des  institutions,  mœurs  et  coutumes  de  la 
France,  avait  un  contrôleur  ordinaire,  dix  écuyers,  quatre  maîtres-queux,  quatre  hateurs, 
quatre  potagers,  quatre  pâtissiers-bouche,  quatre  porteurs,  trois  enfants  de  cuisine-bouche, 
quatre  garde-vaisselle,  deux  huissiers,  deux  sommiers  de  garde-manger,  deux  sommiers 
des  broches,  deux  avertisseurs,  quatre  porte-fauteuils  et  table-bouche,  six  sers-d’eau, 
quatre  lavandiers  du  corps,  sans  compter  les  garçons;  en  tout,  plus  de  soixante  officiers 
inférieurs  de  la  cuisine-bouche... 

« La  cuisine-commun  ou  le  grand-commun  avait  deux  maîtres  d'hôtel,  un  pour  la 
table  du  grand  maître  et  l’autre  pour  la  table  du  grand  chambellan,  quatre  écuyers  ordi- 
naires pour  ces  deux  tables,  douze  autres  écuyers,  huit  maîtres-queux,  douze  hateurs, 
huit  potagers,  quatre  pâtissiers-commun,  douze  enfants  de  cuisine,  deux  verduriers,  deux 
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garde-vaisselle,  huit  huissiers,  trois  sommiers  de  garde-manger,  quatre  sommiers  des 
broches,  quatre  lavandiers,  un  marchand  poêlier-quincaillier,  quatre  tourne-broche  et  un 
grand  nombre  de  garçons;  en  tout,  plus  de  cent  personnes  employées  pour  le  service  du 
grand-commun  ». 

Saint-Simon,  dans  ses  Mémoires,  nous  fournit  un  exemple  bien  typique  de  recherche 


r 


-«*^44= 


massif 


Pelle  et  pincettes.  (Musée  Je  Cluny./ 


culinaire  : « On  servit  aussi,  écrit-il,  de  petits  jambons  vermeils,  tort  rares  en  Espagne 
même,  qui  ne  se  font  que  chez  le  duc  de • Arco  et  deux  autres  seigneurs,  de  cochons  ren- 
fermés dans  des  espèces  de  petits  parcs,  remplis  de  halliers  où  tout  fourmille  de  vipères, 
dont  ces  cochons  se  nourrissent  uniquement.  Ces  jambons  ont  un  parfum  admirable,  et 
un  goût  si  relevé  et  si  vivifiant  qu’on  en  est  surpris,  et  qu’il  est  impossible  de  rien  manger 
de  si  exquis  ». 

Ne  disons  pas  adieu  au  xvne  siècle  sans  le  saluer  dans  la  personne  de  quelques-uns 
de  ses  grands  artistes  ès  cuisine.  L’étude  de  l’histoire  serait  un  vain  mot,  si  nous  avions  le 
droit  d’ignorer  que  le  cuisinier  de  Mazarin  était  Italien  et  avait  nom  Vicenzio  Pronti.  On 
doit  savoir  cela  comme  on  sait  que  le  chef  d’office  du  duc  de  Vendôme  s’appelait  Jean 


Pelle  et  pincettes.  (Collection  Degournay.) 


Magne,  et  Pierre  Ourié  celui  du  commandeur  de  Souvre,  de  ce  fameux  commandeur  dont 
Boileau  a chanté  le  vin  : 

Et  je  gagerais  bien  que,  chez  le  commandeur, 

Villandry  priserait  sa  sève  et  sa  verdeur. 

Parmi  les  inventeurs  se  signale  le  fameux  Béchameil.  Béchameil,  marquis  de  Nointel, 
de  qui  Saint-Simon  a dit  qu’il  « faisoit  une  chère  délicate  en  mets  et  en  compagnie  »,  et  à 
qui  nous  devons  une  sauce  qui  porte  son  nom,  un  peu  altéré  par  les  rédacteurs  des  codes 
de  cuisine  : la  sauce  béchamel.  C’est  sur  ce  Béchameil  que  le  comte  de  Fiesque  fit  une 
chanson  si  drôle,  que  Louis  XIV  se  fit  chanter  par  lui  à la  chasse  et  qui  pensa  le  faire 
mourir  de  rire  : Vive  le  roi  et  Béchameil , son  favori,  son  favori  ! On  connaît  aussi  l’anec- 
dote du  pari  fait  par  le  comte  de  Gramont  de  donner  un  coup  de  pied  ù Béchameil,  qui 
lui  en  saurait  « le  meilleur  gré  du  monde  ». 
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S’agit-il  de  dessert,  Mignot  s’avance.  Vous  le  connaissez,  celui-là  : 

Car  Mignot,  c’est  tout  dire,  et  dans  le  monde  entier 
Jamais  empoisonneur  ne  sut  mieux  son  métier. 

Mignot,  qui  répondit  aux  attaques  de  Boileau  en  enveloppant  ses  pâtisseries  avec  une 
satire  de  l’abbé  Cotin,  et  qui  dut  sa  fortune  à cette  amusante  riposte. 

Un  nom  de  bon  vivant  pour  terminer.  — Parbleu!  Lambert! 


Nous  n’avons,  m’a-t-il  dit,  ni  Lambert,  ni  Molière. 


trouve  malheureusement 
plus  maintenantque  dans 
nos  musées.  Et  cepen- 
dant, l'élégance  et  l’esprit 
de  cette  pelle  et  de  cette 
pincette  n'ont  d’égale  que 
leur  simplicité  de  facture. 
Pourquoi  donc  avons- 
nous  perdu  le  secret  de 
ces  formes?  — L’art  est 
une  langue  ; peut-être 
est-ce  parce  que  nous 
n’avons  rien  d’élégant  et 
de  spirituel  à exprimer. 
Si  nous  parcourons  les 
collections  particulières, 
nous  trouvons,  chez 
M.  Germain  Bapst,  une 
intéressante  bassinoire 
du  début  du  xvm*  siècle, 
décorée  de  rinceaux  et 
ayant  au  centre  un  aigle 
aux  ailes  éployées  ; chez 
M"'*  Jubinal  de  Saint- 
Albin  un  seau  en  cuivre; 
chez  M.  Eudel,  une  chocolatière  avec  lampe  à esprit-de-vin, un  pot  bain-marie,  desécuelles, 
des  plats;  chez  M.  Van  Heddeghem,  dont  la  collection  a passé  à la  fin  de  l’année  dernière 
à l’hôtel  des  ventes,  des  huiliers,  des  plats,  des  aiguières,  des  couteaux,  des  fourchettes, 
des  soupières,  des  seaux  de  cuivre;  chez  M.  Marye,  une  fourchette  de  cuisine  en  fer  forgé, 
des  grils,  des  landiers.  Mmc  Agar,  de  la  Comédie-Française,  possède  toute  une  collection 
de  curieux  spécimens  d’ustensiles  de  cuisine  minuscules  : grils,  crémaillère,  pincettes, 
pelles,  landiers,  bassinoire,  marmite,  qui  constituent  une  délicieuse  cuisine  hollandaise  en 
miniature.  Ces  jouets  proviennent  d’un  des  membres  de  la  famille  de  Nassau. 

Empruntons  maintenant  aux  peintres  et  aux  dessinateurs  du  xvin*  siècle  les  reproduc- 
tions d’ustensiles  placés  dans  leurs  compositions.  Les  maîtres  hollandais  sont  là  fort  à 
propos,  et  aussi  Chardin,  ce  grand  artiste  dont  « rien,  comme  l’ont  si  bien  constaté  les  de 
Concourt,  n’humilic  les  pinceaux;  qui  touche  au  garde-manger  du  peuple;  qui  peint  le 
vieux  chaudron,  la  poivrière,  l’égrugeoir  en  bois  avec  son  pilon,  les  meubles  les  plus 


Lambert,  renommé  pour 
son  esprit  à table,  ses 
bons  mots,  ses  gais  récits  ; 
Lambert,  sans  lequel  un 
dîner  ne  semble  pas  com- 
plet, qui  assaisonne  cha- 
que mets  de  quelque  trait. 

Comme  ustensiles  du 
xvme  siècle,  le  musée  de 
Cluny  nous  offre  une 
pelle  et  une  pincette  en 
fer  poli,  surmontées  d’une 
fleur  de  lis  en  bronze,  qui 
méritent  toute  notre  atten- 
tion. Il  est  difficile  de 
rencontrer  des  silhouettes 
plus  élégantes,  plus  joli- 
ment élancées  et  plus  dé- 
licieusement couronnées. 
Elles  ont  quelque  chose 
de  spirituellement  aristo- 
cratique qui  est  marqué 
au  coin  de  l’époque  ou  ils 
avaient  une  raison  d’être; 
raison  d’être  qui  ne  sere- 


Gril  et  écumoire. 
(Collection  Degournay  ) 
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humbles  ».  En  nous  adressant  à ces  maîtres,  nous  nous  trouverons  doublement  dans 
le  domaine  de  l’art;  d'abord,  grâce  à la  forme  souvent  très  heureuse  des  ustensiles  qu'ils 
reproduisent  sur  la  toile;  ensuite  grâce  à cette  même  reproduction,  qui  les  transforme  sou- 
vent en  chefs-d’œuvre  incomparables.  Notre  analyse  mêlera  forcément  ici  le  xvii*  siècle 
au  xvme. 

Donc,  allons  au  musée  du  Louvre. 

Dans  la  Kermesse  de  Rubens,  à côté  de  pots  de  bière,  de  terrines  et  d'un  baquet  con- 
tenant de  la  vaisselle,  voici 
un  chaudron,  un  seau  et  des 
vases  de  cuivre  et  de  terre. 

Comme  nous  arrivons  après 
le  combat,  tous  ces  ustensiles 
gisent  çà  et  là  abandonnés, 
mais  doués  de  notes  heu- 
reuses dont  le  maître  colo- 
riste a bien  su  profiter.  En 
pénétrant  dans  Y Intérieur 
de  cabaret  de  Téniers,  un 
chaudron,  un  pot  de  terre  et 
deux  moules  frappent  nos 
regards  et  les  retiennent. 

Dans  le  tableau  de  Hendrik- 
Martenz  Rokes,  surnommé 
Zorg,  intitulé  Intérieur  de 
cuisine,  les  choses  se  com- 
pliquent : voici  une  cruche 
de  grès  à couvercle  d'étain 
placée  sur  un  tonneau,  une 
marmite  de  cuivre,  une 
cuillère,  une  passoire,  des 
plats  d’étain  et  de  cuivre,  un 
chaudron,  une  grande  fon- 
taine de  cuivre,  une  lan- 
terne, des  paniers.  La  che- 
minée est  à gauche.  Dans 
son  tableau  Une  femme  ac- 
crochant un  coq  à une  fe- 
nêtre, Gérard  Dow  nous 
d'art,  elle  peut  au  moins  se  vanter  d’en  avoir  inspiré  un  grand  nombre.  Quand  ce  ne  serait 
qu’à  ce  point  de  vue,  nous  n’aurions  pas  le  droit  de  la  dédaigner  ici. 

Avec  Chardin,  nous  arrivons  à la  France  du  xvme  siècle  et  à sa  batterie  de  cuisine. 
Ce  ne  sont  que  chaudrons  en  cuivre  rouge  ou  jaune,  écumoires,  trépieds,  fontaines  et 
bassins  de  cuivre,  fourneaux,  couteaux,  pots  de  terre,  bouteilles  de  grès,  poêlons,  etc. 

Quels  sont  donc  les  ustensiles  dont  se  compose  alors  une  cuisine  respectable?  La 
liste  ne  laisse  pas  d’en  être  assez  longue.  Ecoutez  : 

Une  braisière,  c’est-à-dire  un  vaisseau  de  cuivre  plus  long  que  large,  muni  d'une 
poignée  à chaque  bout  et  d'un  couvercle  propre  à recevoir  de  la  braise.  Nous  dirions 
aujourd'hui  un  réchaud.  Une  broche.  Un  canellon,  moule  de  fer  pour  donner  leur  forme 


Soufflet  du  xviii*  siècle 
avec  plaque  en  faïence  de  Rouen. 
(Musée  de  Clunv,  n*  3359.) 


offre,  avec  un  chandelier  et 
une  bouilloire  renversée, 
un  grand  vase  de  cuivre  à 
anse  et  à bords  ornés  de 
dessins  d'un  amusant  décor. 
Dans  la  Cuisine  hollandaise , 
le  même  peintre  nous  pré- 
sente une  lanterne  et  des 
carottes  sur  l’appui  d'une 
fenêtre;  de  l'autre  côté,  une 
cuisinière,  vue  à mi-corps, 
est  en  train  de  verser  de  l’eau 
dans  un  plat  creux  à l'aide 
d’une  cruche.  Ce  plat  repose 
sur  une  table  oü  se  trouvent 
aussi  un  chandelier  , un 
chou,  un  panier  et  un  chau- 
dron. Avec  les  Ustensiles  de 
cuisine  de  Pieter  van  Slin- 
gelandt,  nous  nous  trouvons 
en  face  d’un  plat,  d’assiettes 
d’étain,  d'une  marmite  de 
fonte,  d'un  chandelier  de 
cuivre,  d'une  bassinoire, 
d'une  écumoire,  etc.  On  le 
voit,  la  dinanderie  a été 
aussi  amoureusement  cares- 
sée par  l'œil  des  artistes  que 
par  celui  des  ménagères.  Si 
elle  ne  s'élève  pas  toujours 
à la  hauteur  d’une  œuvre 
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aux  glaces.  Des  casseroles , avec  couvercles  ou  non,  à queues  ou  rondes.  Une  chaponnière 
et  une  poupetonnièrë.  Des  chevrettes,  triangles  de  fer  à trois  pieds  pour  poser  les  usten- 
siles en  les  tenant  à une  certaine  hauteur  du  feu.  Une  chocolatière  avec  son  couvercle 
troué  et  son  moulinet.  Un  clayon  d’osier.  Une  cloche,  sorte  de  four  de  campagne.  Un 
coupe-pâte,  divers  couteaux  et  diverses  cuillères  de  toutes  formes  et  de  toutes  grandeurs. 
Des  écumoires  en  cuivre  rouge.  Des  aiguilles  à brider  les  viandes.  Une  étuve.  Des  fers  à 
gaufres  et  autres.  Des  feuilles  de  cuivre  rouge  étamé  pour  cuire  au  four.  Des  fleurs  de  lis 
pour  décorer  les  pâtes  à la  manière  de  cachets.  Une  grille  a faire  égouter  le  sucre  des  fruits; 
d’autres,  plus  petites,  à candi.  Plusieurs  grils.  Une  houlette  pour  travailler  les  glaces. 

Des  marmites.  Des  moules.  Plusieurs  mortiers. 
Un  moulin  à café.  Des  passoires.  Des  poêles 
et  des  poêlons.  Une  poissonnière.  Des  rouleaux 
pour  les  pâtes.  Une  seringue  pour  les  masse- 
pins  et  les  beignets  de  pâte.  Des  tambours  et 
des  tamis.  Des  timbales  en  cuivre  pour  faire 
différents  entremets.  Une  tourtière.  Une  tur- 
bot ière.  Une  sorbettière.  Un  tourne-broche. 

Les  taillandiers,  qui  fabriquaient  la  plu- 
part des  ustensiles  que  nous  venons  d’énu- 
mérer, formaient  sous  l’ancien  régime  une 
corporation  fort  nombreuse.  Leurs  règlements 
les  qualifient  : taillandiers,  travaillant  en 
œuvres  blanches,  grossiers,  vrilliers,  tailleurs 
de  limes,  d’ouvriers  en  fer-blanc  et  noir.  Les 
taillandiers  grossiers  fabriquaient  des  usten- 
siles de  cuisine,  tels  que  chenets  de  fer,  pin- 
cettes, pelles,  etc.  Pour  les  ustensiles  de  cuivre, 
ils  doivent  l’appellation  de  dinanderie  dans 
laquelle  ils  sont  englobés  à une  cité  belge  qui, 
par  l’importance  de  sa  fabrication  dans  ce 
genre,  sembla  longtemps  en  avoir  le  monopole. 
Ils  consistent,  pour  le  sujet  qui  nous  occupe, 
en  chaudières,  chaudrons,  casseroles,  etc. 
au  xviie  et  au  xvmc  siècle,  l’art  de  la  dinanderie  était  répandu  un  peu  partout.  Le  Dic- 
tionnaire du  citoyen  de  1761  dit:  « Tous  les  états  commerçants  ont  aujourd’hui  des  mar- 
tinets pour  le  cuivre.  En  Angleterre,  ils  sont  presque  aussi  communs  que  les  forges.  » Et  il 
ajoute  : « La  juste  aversion  que  l'on  a présentement  d’employer  les  vaisseaux  de  cuivre 
pour  la  préparation  des  aliments  doit  beaucoup  ralentir  l’exploitation  de  ce  métal,  à 
moins  qu’on  ne  lui  trouve  un  autre  genre  de  service,  aussi  utile,  aussi  étendu.  » 

Nous  trouvons  dans  la  Correspondance  de  Jean-Jacques  Rousseau  un  écho  de  cette 
répulsion.  Après  avoir  indiqué,  en  s’appuyant  sur  l’opinion  de  plusieurs  savants,  les 
graves  effets  du  cuivre  sur  les  aliments,  il  constate  que  « les  graisses,  les  sels  et  l’eau 
même,  dissolvent  le  cuivre,  et  en  font  du  vert-de-gris;  que  l’étamage  le  plus  exact  ne  fait 
que  diminuer  cette  dissolution;  que  l’étain  qu’on  emploie  dans  cet  étamage  n’est  pas  lui- 
même  exempt  de  dangers,  malgré  l’usage  indiscret  qu’on  a fait  jusqu’à  présent  de  ce  métal, 
et  que  ce  danger  est  plus  ou  moins  grand,  selon  les  différents  étains  qu’on  emploie,  en 
raison  de  l'arsenic  qui  entre  dans  leur  composition,  ou  du  plomb  qui  entre  dans  leur 
alliage;  que,  même  en  supposant  à l’étamage  une  précaution  suffisante,  c’est  une  irnpru- 
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dence  impardonnable  de  faire  dépendre  la  vie  et  la  santé  des  hommes  d’une  lame  d’étain 
très  déliée,  qui  s’use  très  promptement,  et  de  l’exactitude  des  domestiques  et  des  cuisiniers, 
qui  rejettent  ordinairement  les  vaisseaux  récemment  étamés,à  cause  du  mauvais  goût  que 
donnent  les  matières  employées  à l’étamage  ».  Rousseau  ajoute  : « Cependant,  quoique 
la  manufacture  d’ustensiles  de  fer  battu  et  étamé,  qui  est  établie  faubourg  Saint-Antoine, 
offre  des  moyens  faciles  de  substituer  dans  les  cuisines  une  batterie  moins  dispendieuse, 
aussi  commode  que  celle  de  cuivre  et  parfaitement  saine,  au  moins  quant  au  métal  prin- 
cipal, l’indolence  ordinaire  aux  hommes  sur  les  choses  qui  leur  sont  véritablement  utiles, 
et  les  petites  maximes  que  la  paresse  invente  sur  les  usages  établis,  surtout  quand  ils  sont 
mauvais,  n’ont  encore  laissé  que  peu  de  progrès  aux  sages  avis  des  chimistes,  et  n’ont 
proscrit  le  cuivre  que  dans  peu  de  cuisines.  La  répugnance  des  cuisiniers  à employer 
d’autres  vaisseaux  que  ceux  qu’ils  connaissent  est  un  obstacle  dont  on  ne  sent  toute  la 


Moulin  à épices,  réchaud,  bouilloire  ou  burette,  rouleau  à pâtisserie. 
(Musée  de  Cluny,  n°»  7288,  6279,  503$,  7281.) 


force  que  quand  on  connaît  la  paresse  et  ia  gourmandise  des  maîtres.  » Puis  Rousseau, 
voulant  offrir  des  exemples  à suivre,  dit  que  « M.  Duverney  vient  d’ordonner  une  batterie 
de  fer  pour  l’Ecole  militaire;  que  M.  le  prince  de  Conti  a banni  tout  le  cuivre  de  la  sienne 
(sa  cuisine) ; que  M.  le  duc  de  Duras,  ambassadeur  en  Espagne,  en  a fait  autant;  et  que 
son  cuisinier,  qu’il  consulta  là-dessus,  lui  dit  nettement  que  tous  ceux  de  son  métier  qui 
ne  s’accommodaient  pas  de  la  batterie  de  fer,  tout  aussi  bien  que  de  celle  de  cuivre,  étaient 
des  ignorants  ou  des  gens  de  mauvaise  volonté.  Plusieurs  particuliers  ont  suivi  cet 
exemple  sans  que  leur  table  se  ressente  le  moins  du  monde  de  ce  changement,  que  par  la 
confiance  avec  laquelle  on  peut  manger  d'excellents  ragoûts,  très  bien  préparés  dans  des 
vaisseaux  de  fer  ». 

Les  visites  que  nous  venons  de  faire  au  musée  de  Cluny,  dans  les  collections  privées 
et  au  Louvre  nous  ont  fait  passer  sous  les  yeux  dans  leur  splendeur  ces  [ustensiles  anathé- 
matisés  si  violemment,  et  nous  n’avons  pu  nous  empêcher  de  voir  en  eux  les  rois  de  la 
cuisine.  Figurez-vous-les  étalés,  de  formes  opulentes  et  heureuses,  sûrs  d’eux,  avec  des 
rondeurs  agréables  que  le  fer  ne  saurait  atteindre,  riant  sous  les  caresses  de  la  lumière, 
chauds  de  tons,  et  vous  comprendrez  l’amour  des  ménagères  pour  de  tels  vaisseaux  et  les 
efforts  inutiles  de  Rousseau.  Les  plantes  vénéneuses  sont  les  plus  belles,  les  plus  dési- 
rables; les  ustensiles  de  cuisine  auraieilt-ils  une  certaine  analogie  sur  ce  point  avec 
elles?  Les  vaisseaux  de  cuivre,  dit  l’auteur  de  l'Émile,  ne  valent  pas  mieux  que  ceux  de 
fer  pour  la  préparation  des  aliments.  Soit!  mais  l’œil!  Satisfont-ils  l’œil  au  même  degré? 
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Nous  ne  prétendons  pas  faire  ici  oeuvre  de  philosophe,  mais  d’artiste.  Maudissons,  si 
vous  le  voulez,  les  perfides  ustensiles  de  cuivre,  mais  que  cela  ne  nous  empêche  pas  de 
les  admirer. 

Mais,  au  lieu  de  bavarder,  suivons  les  ménagères  qui  se  précipitent  aux  fenêtres;  car 
nous  sommes  au  xvmc  siècle  et  des  marchands  ambulants  crient  les  ustensiles  de  cuisine 
par  les  rues.  Voici  le  charmant  marchand  de  soufflets  dessiné  par  Boucher.  Puis  ceux  de 
Bouchardon,  dans  ses  Cris  de  Paris  : Le  chaudronnier  auvergnat  avec  un  chaudron  à trois 
pieds  passé  sur  l’épaule  par  l’anse,  le  couvercle  à la  main;  un  raccommodeur  de  vieux 
seaux  et  de  vieux  soufflets,  portant  ses  ustensiles  soit  dans  les  bras,  soit  accrochés  à la 
hotte  qu’il  a sur  le  dos;  puis  arrive  de  la  belle  faïence,  aussi  dans  une  hotte;  Balais! 
balais!  Achète ^ mes  lardoires!  mes  cuillères  à pot  ! Ma  belle  salade!  Pommes  cuites  au 
four ! Cotrcts  ! Une  jeune  laitière  se  présente,  son  immense  pot  sur  la  tête.  Allons 
donc,  puisque  nous  voila  dehors,  chez  le  Marchand  de  poterie  d'étain  de  Christoph 


Kilian;  il  nous  montrera  des  brocs,  des  bassins,  des  pots,  des  vases  de  toutes  sortes. 

Par  la  porte  entr’ouverte  du  cabaret  du  Petit  Ramponaux,  examinons  la  cuisine  qui 
est  au  fond.  Une  estampe  qui  nous  offre  la  célèbre  taverne,  au-dessus  du  portrait  de  Jean 
Ramponaux,  nous  permet  cette  excursion  visuelle.  Une  cheminée  énorme  occupe  presque 


•gril,  des  casseroles,  des  pots,  des  provisions  accrochées  à des  clous.  Des  salaisons  aussi 
accrochées  contre  le  mur,  au-dessus  de  rangées  de  planches  sur  lesquelles  sont  des  pots  de 
toutes  espèces.  Dessous,  des  verres  sur  une  barrique.  La  fumée  monte  fortement  dans 
l’âtre.  La  cuisinière  sert  sur  un  buffet  improvisé,  fait  de  planches  fixées  par  de  gros  clous. 


Mais  nous  pouvons  arrêter  ici  notre  nomenclature.  Sinon  tous  les  ustensiles  des 
xvir  et  xviiic  siècles,  tout  au  moins  tous  les  principaux,  y ont  eu  leur  petite  place.  Us  sup- 
posent une  cuisine  fort  compliquée,  laquelle  explique  la  boutade  de  Voltaire  dans  sa 
lettre  du  4 septembre  1765  à M.  le  comte  d’Argental  : « 11  y a des  nourritures  fort 
anciennes  et  fort  bonnes,  dont  tous  les  sages  de  l’antiquité  se  sont  toujours  bien  trouvés. 
Vous  les  aimez,  et  j’en  mangerai  volontiers  avec  vous;  mais  je  vous  avoue  que  mon 
estomac  ne  s’accommode  point  de  la  nouvelle  cuisine.  Je  ne  puis  souffrir  un  ris  de  veau  qui 
nage  dans  une  sauce  salée,  laquelle  s’élève  quinze  lignes  au-dessus  de  ce  petit  ris  de  veau. 
Je  ne  puis  manger  d’un  hachis  composé  de  dinde,  de  lièvre  et  de  lapin,  qu’on  veut  me 


Poêle,  bouilloire,  petite  marmite  en  terre  et  réchauds,  d’après  Abraham  Bosse. 


tout  un  côté  de  la  cuisine.  Son  capuchon  monte  jusqu’aux  solives  du  plafond.  Dessus,  un 


L’on  voit  aujourd’hui  courir  nos  badaux; 

Sans  les  achever  quitter  leurs  travaux  ; 

Pourquoi?  C’est  qu’ils  vont  chez  mons  Ramponaux. 


Voilà  la  taverne  à la  mode. 


faire  prendre  pour  une  seule  viande.  Je  n’aime  ni  le  pigeon  à la  crapaudinc  ni  le  pain  qui 
n’a  pas  de  croûte.  Je  bois  du  vin  modérément,  et  je  trouve  fort  étranges  des  gens  qui 
mangent  sans  boire  et  qui  ne  savent  pas  même  ce  qu’ils  mangent...  Quant  aux  cuisiniers, 
je  ne  saurais  supporter  l’essence  de  jambon  ni  l’excès  des  morilles,  des  champignons,  et 
de  poivre  et  de  muscade,  avec  lesquels  ils  déguisent  des  mets  très  sains  en  eux-mêmes  et 
que  je  ne  voudrais  pas  seulement  qu’on  lardât.  » 

Donc,  malédictions  sur  le  Cuisinier  royal,  sur  le  Cuisinier  moderne,  sur  les  Dons  de 
Cornus,  sur  Y École  des  officiers  de  bouche,  sur  le  Dictionnaire  des  aliments,  sur  le  Dic- 
tionnaire de  la  cuisine,  même  sur  la  Cuisinière  bourgeoise,  etc. 


Réchaud  en  terre,  marmite  et  passoire,  d’après  Tcniers  et  Zorg. 

Voulez-vous  savoir  comment  cette  modeste  Cuisinière  bourgeoise  entend  un  menu  ? 
Nous  prenons  au  hasard,  car  elle  en  offre  un  analogue  pour  chaque  saison  : 

MENU  DE  L’HIVER 

Table  de  quinze  à vingt  couverts  à dîner,  servie  à on\e. 

PREMIER  SERVICE 

Un  surtout  pour  le  milieu,  qui  reste  pour  tout  le  service. 

Deux  oreilles  ou  deux  potages  aux  deux  bouts. 

i Au  riz. 
i Aux  légumes. 

Quatre  hors-d'œuvre  à côté  du  surtout. 

i D’une  langue  de  bœuf  au  gratin, 
i De  beignets  de  fraises  de  veau, 
i De  boudin  de  lapin, 
i De  filets  d’agneau  en  blanquette. 

Quatre  entrées  pour  les  quatre  coins  de  la  table. 

i D'une  casserole  au  riz  ou  queue  de  mouton  au  riz. 
r D’une  tourte  de  bécasses. 

i De  six  petits  pigeons  à la  broche,  servie  avec  une  sauce  au  beurre, 
i De  deux  poulets  à la  broche,  servie  avec  un  ragoût  de  truffes. 
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SECOND  SERVICE 

Deux  relevés  pour  les  deux  potages. 

1 D’une  pièce  de  bœuf  avec  une  sauce  hachée,  garnie  de  pain  frit  autour. 
1 D’une  longe  de  veau  à la  broche,  avec  une  sauce  piquante. 

TROISIÈME  SERVICE 

Rôts  et  entremets  ensemble,  servis  à treize. 

Quatre  plats  de  rôt  aux  quatre  coins  du  surtout. 

1 D’une  poule  de  coq  ou  d’une  grosse  poularde. 

1 De  trois  perdreaux. 

1 De  18  mauviettes. 

1 D’un  canneton  de  Rouen. 

Deux  salades  pour  les  flancs. 

1 De  chicorée. 

1 D’oignons  et  betteraves  cuites. 

Deux  entremets  pour  les  deux  bouts. 

1 D’un  pâté  froid. 

1 D’un  gâteau  de  Savoie. 

Quatre  entremets  chauds  pour  les  quatre  coins. 

1 De  beignets  de  crème. 

1 De  truffes  au  court-bouillon. 

1 De  cardons  d’Espagne. 

1 De  tartelettes. 


Dessert.  Quatrième  service,  servi  à treize. 


Pour  les  deux  flancs. 

2 Grandes  jattes  de  fruits  crus  ou  cristaux  garnis  de  fruits  confits. 


2 De  gaufres. 


Pour  les  deux  flancs. 


Quatre  compotes  pour  les  quatre  coins  du  surtout. 

1 De  pommes. 

1 De  tailladins. 

1 De  coings. 

1 De  marrons. 


Quatre  assiettes  pour  les  quatre  coins  de  la  table. 

1 De  fromage. 

1 De  macarons. 

1 De  raisins. 

1 De  petits  biscuits  de  Savoie. 


* 
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Tel  est  le  detail  d’un  des  divers  menus  que  nous  fournit  la  Cuisinière  bourgeoise, 
suivie  de  l’office,  à l’usage  de  tous  ceux  qui  se  mêlent  de  dépenses  de  maisons,  à Paris, 
chez  Guillyn,  quay  des  Augustins  , du  côté  du  pont  Saint-Michel,  au  Lys  d’or. 
M DCC  LXXV.  Avec  approbation  et  privilège  du  roi. 

La  cuisine  plantureuse  du  xvne  siècle  a fait  place  à la  cuisine  raffinée  qui  est  la  gloire 


Réchaud.  (Musée  de  Cluny,  n°6iy6.) 


du  xvnr  siècle  gourmand,  ou  plutôt  gourmet.  Meusnier  de  Querlon,  dans  sa  préface  sou- 
vent citée  des  Dons  de  Cornus,  œuvre  du  fameux  Marin,  cuisinier  du  prince  de  Soubise,  a 
pu  écrire  : « La  cuisine  ancienne  est  celle  que  les  Français  avaient  mise  en  vogue  par 
toute  l’Europe,  et  qu’on  suivait  presque  généralement  il  n’y  a pas  trente  ans.  La  cuisine 
moderne,  établie  sur  les  bases  de  l’ancienne  avec  moins  d’appareil,  moins  d’embarras, 
quoique  avec  autant  de  variété,  est  plus  simple,  plus  propre,  plus  délicate  et  peut-être 
encore  plus  savante.  L’ancienne  cuisine  était  fort  compliquée  et  d’un  détail  infini;  la  cui- 
sine moderne  est  une  espèce  de  chimie.  » Mercier,  dans  le  Tableau  de  Paris,  a tiré  la 
conclusion  de  ce  progrès  dans  les  préparations  alimentaires.  « La  nouvelle  cuisine,  dit-il, 


Cuillère  et  fourchette  à ragoût.  (Collection  Degournay.) 


est  avantageuse  pour  la  santé,  pour  la  durée  de  la  vie,  pour  l’égalité  de  l’humeur,  suite  de 
l’égalité  du  tempérament.  Il  est  certain  que  nous  sommes  mieux  portants  et  mieux  nourris 
que  ne  l’étaient  nos  pères.  » Plus  n’est  besoin  d’avoir  recours  aux  purgations  mensuelles 
de  Louis  XIV,  relatées  par  Saint-Simon  et  Dangeau  avec  une  attention  scrupuleuse,  et  qui 
avaient  sur  l'humeur  du  roi  une  action  que  nul  courtisan  avisé  ne  devait  ignorer.  Plus  de 
ces  saignées  fréquentes  qui  occupent  une  large  place  dans  une  existence  du  xvne  siècle. 
A la  fin  du  xviii1’,  les  vapeurs  ont  complètement  remplacé  les  apoplexies  qui,  jusque-là, 
avaient  paru  être  la  mort  naturelle  d’un  grand  seigneur.  Le  sang  est  moins  épais;  on  com- 
mence à avoir  des  nerfs.  A l’heure  qu’il  est,  nous  n’avons  plus  que  de  ça. 

Quelle  distance  de  l’époque  ou  les  filles  du  roi  pouvaient  s’appeler  « sac  à vin  » au 
sortir  d’un  repas  fait  avec  leur  père,  011  une  duchesse  de  Berry,  à peine  mariée,  pouvait 
être  emportée  dans  l’état  que  l’on  sait,  à la  fin  du  règne  de  Louis  XVI  ou  la  mode  était  de 
parler  peu  durant  les  dîners  et  les  soupers  et  de  manger  encore  moins,  en  dépit  de  Grimod 
de  la  Reynière.  Qui  sait  si  nous  ne  nous  trouvons  pas  ici  en  présence  d’une  des  nom- 
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breuses  causes  cachées  de  la  Révolution?  On  ne  se  rend  pas  encore  bien  compte  de  l’im- 
portance que  peut  avoir  tel  ou  tel  état  physiologique  sur  les  destinées  d’une  société.  Il  y 
aurait  peut-être  là  une  question  philosophique  à traiter  : De  l’influence  de  la  cuisine..., 
partant,  de  ses  ustensiles,  etc.  Voulez-vous  savoir  ce  que  c’est  qu’un  cuisinier  révolté? 
Lisez  ces  lignes  d'un  des  parents  du  peintre  Doyen  : « Gabriel-Charles,  natif  de  Versailles, 
domicilié  à Paris,  rue  Nicaise,  n°  5o6,  ci-devant  cuisinier  de  la  femme  du  tyran.  » 

Mais  ne  portons  pas  si  loin  nos  vues  et  contentons-nous  d’attirer  l’attention  de  la 
postérité  sur  un  point  que  la  poésie  elle-même  n’a  pas  dédaigné.  Dorât,  le  charmant  poète, 
a écrit  : 

Digérez-vous  ! Voilà  l’affaire; 

L’homme  n’a  rien  s’il  ne  digère. 

Car  sans  cela  plaisirs  et  jeux 
S’envolent  au  pays  des  fables. 

L’esprit  fait  les  mortels  aimables, 

Mais  l’estomac  fait  les  heureux. 

Il  ne  nous  reste  à ajouter,  pour  rentrer  complètement  dans  notre  sujet,  que  la  cuisine 
fait  l’estomac  et  que  les  ustensiles,  que  nous  venons  d’étudier,  font  la  cuisine.  Ils  ont 
donc  le  double  mérite  d’être  intéressants  par  eux-mêmes  et  par  les  conséquences  qu’ils 
impliquent.  Joindre  l'utile  à l’agréable,  n’est-ce  pas  avoir  bien  mérité  de  l'art?  N’est-ce 
pas  même  le  dernier  mot  de  l’art? 

Rioux  de  Maillou. 


CoquenurJ  du  xu«  siècle.  (Collection  Cha  riés-Arlés.) 


L’HISTOIRE 


DES  AMATEURS 


M.  Edmond  Bonnaffé,  à qui  l’on  doit  de  si  pré- 
cieux ouvrages  sur  la  curiosité  et  l’his- 
toire de  l’art,  a entrepris  un  Dictionnaire 
des  Amateurs  français  au  xvue  siècle,  tra- 
vail considérable  qui  va  paraître  prochai- 
nement à la  librairie  A.  Quantin.  Nous 
sommes  heureux  de  pouvoir  donner  ici  la 
primeur  des  pages  d'introduction  que  l’au- 
teur destine  à cet  ouvrage. 


J O NC  T “7{  O CD  U C T I O 


L’histoire  des  amateurs  est  une  entreprise  toute  nouvelle;  c’est  à peine  si  elle  compte 
une  trentaine  d’années.  Jusqu’alors  on  avait  beaucoup  disserté  sur  l’art  et  ses  chefs-d’œuvre, 
sur  les  régions  qui  les  produisent,  les  écoles  qui  les  enseignent,  les  maîtres  qui  les  créent; 
quant  aux  amateurs  qui  les  possèdent,  on  n’y  songeait  guère.  Singulière  inconséquence,  car 
enfin  l’art  suppose  deux  éléments  nécessaires,  coexistants,  l’artiste  et  l’amateur  : le  premier 
qui  met  en  œuvre  ce  que  l’autre  commande  et  achète.  Tous  les  deux  se  complètent  mutuelle- 
ment et  sont  la  raison  d’être  l’un  de  l’autre;  on  ne  les  comprend  pas  séparés.  Bien  mieux, 
l'amateur  suit  l’artiste  après  sa  mort,  il  lui  survit  et  le  défend  jusqu’au  bout  : quand  les 
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siècles  ont  passé  démembrant  les  statues,  effaçant  les  peintures,  détruisant  les  monuments 
qui  faisaient  l'admiration  des  contemporains,  c’est  l’amateur  seul  qui  sauve  ces  débris,  les 
conserve  et  fait  revivre,  pour  la  postérité,  les  nobles  exemplaires  du  passé.  L’histoire  des 
amateurs  est  donc  la  conséquence,  l’accessoire  obligé  de  l’histoire  des  artistes;  elle  reprend 
leurs  ouvrages  un  à un,  établit  leur  généalogie  régulière,  et  leur  assure  une  authenticité 
nouvelle.  Tout  le  monde  sait  que  les  Esclaves  de  Michel-Ange  sont  au  Louvre;  mais 
montrer  qu'ils  ont  passé  sans  interruption  des  mains  du  maître  dans  celles  de  Robert 
Strozzi,  de  François  Ier,  d’Anne  de  Montmorency,  de  son  petit-fils,  de  là  chez  le  cardinal 
de  Richelieu,  chez  le  duc  et  le  maréchal  de  Richelieu,  pour  entrer  enfin  au  Louvre, 
n'est-ce  pas  constater  l’admiration  persistante  des  siècles,  n’est-ce  pas  donner  à ces  marbres 
fameux  de  nouveaux  titres  de  noblesse,  un  supplément  de  certitude,  et  glorifier  du  même 
coup  l’œuvre,  l’artiste  et  les  amateurs? 

En  France,  où  la  mode  et  les  révolutions  ont  tout  saccagé,  la  passion  de  sauver  s’est 
développée  en  raison  directe  de  la  rage  de  détruire,  avec  une  fécondité  prodigieuse,  une 
énergie,  un  entêtement  indomptables.  De  tous  les  coins  du  royaume,  dans  les  grandes  et 
les  petites  villes,  une  armée  de  chercheurs  actifs,  passionnés,  convaincus,  est  sortie  de 
terre  : princes  et  petits  bourgeois,  chanoines  et  médecins,  gens  de  cour,  de  robe,  d’Eglise, 
d’épée  ou  de  finance,  tous  se  sont  donné  le  mot  pour  organiser  le  sauvetage  et  recueillir 
les  épaves.  Eh  bien,  cette  croisade  permanente,  dont  aucun  autre  pays  n’offre  l’exemple,  a 
passé  inaperçue;  personne  ne  l’a  signalée.  S’occuper  des  collectionneurs!  Raconter  l’his- 
toire de  ces  hommes,  obscurs  pour  la  plupart,  qui  n’ont  fait  de  bruit  ni  à la  guerre  ni  à 
la  cour!  La  belle  matière  pour  le  biographe  et  l’historien! 

A la  rigueur,  cette  indifférence  avait  une  excuse  quand  le  génie  créateur,  fécondant 
nos  écoles,  renouvelait  de  siècle  en  siècle  le  patrimoine  national;  quand  le  palais  et  le 
château,  l’église  et  le  monastère  formaient  autant  de  musées  ajoutant  chaque  jour  un 
nouvel  appoint  à leur  capital  de  chefs-d’œuvre.  A quoi  bon,  disait-on  aux  ramasseurs  de 
miettes,  entasser  les  reliques  du  passé,  puisque  le  présent  ramène  périodiquement  une 
école  nouvelle,  un  art  toujours  jeune  et  triomphant?  A quoi  bon  faire  des  économies, 
quand  la  bourse  est  inépuisable?  Passe  encore  pour  les  princes  et  les  grands  seigneurs, 
amoureux  de  l’art  patenté  des  Michel-Ange  et  des  Raphaël;  les  belles  galeries  sont  leur 
affaire,  l’apanage  des  grands  noms  et  des  grandes  fortunes.  Mais  au  diable  vos  antiquailles! 
Vous  êtes  des  thésauriseurs  de  tessons,  des  chercheurs  de  vieilleries  inutiles,  pour  tout 
dire,  des  maniaques.  Et  la  cour  battait  des  mains  quand  La  Bruyère,  clouant  au  même 
poteau  les  collectionneurs  de  médailles  et  de  serins,  d’estampes  et  de  chenilles,  fustigeait 
de  la  belle  façon  la  folie  du  curieux  et  « la  petitesse  de  son  objet  ». 

Hélas!  ces  gaietés  ont  fait  leur  temps.  L’ouragan  a tout  balayé,  la  maison  de  Dieu  et 
la  maison  du  prince,  ne  laissant  derrière  lui  que  des  lambeaux  et  des  décombres.  Le 
patrimoine  séculaire,  dissipé  aux  quatre  vents,  ne  se  renouvelle  plus;  la  sève  créatrice  est 
tarie.  Comme  ces  fils  de  grandes  familles  autrefois  millionnaires,  aujourd’hui  ruinées, 
nous  vivons  petitement  sur  nos  restes.  Or  à qui  devons-nous  ces  restes?  Quels  sont  les 
honnêtes  gens  qui,  prévoyant  les  mauvais  jours,  ont  recueilli,  emmagasiné  pour  nous 
tout  ce  qu’ils  ont  pu  sauver,  tableaux,  livres,  statues,  estampes,  dessins,  émaux,  médailles, 
monuments  vermoulus  ou  mutilés,  poussière  auguste  du  passé?  Le  moment  n’est-il  pas 
venu  de  songer  à ces  bienfaiteurs  oubliés?  Car  enfin  c’est  leur  cueillette  patiente,  au  jour 
le  jour,  qui  a fait  la  récolte  de  nos  musées;  c’est  leur  épargne  qui  assure  à nos  écoles  le 
pain  quotidien,  la  tradition,  des  modèles,  un  enseignement. 

La  science  moderne  a compris  qu’elle  avait  un  devoir  à remplir,  celui  de  réparer  les 
ingratitudes  de  l’histoire,  de  mettre  en  lumière  ces  pionniers  du  passé;  elle  a ouvert  une 
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enquête.  On  a commencé  par  le  xvme  siècle;  il  fallait  bien  courir  au  plus  pressé.  La  mode 
s’e'tait  affolée  de  la  Pompadour  et  de  Marie-Antoinette;  elle  voulait  à tout  prix  connaître 
leur  entourage,  les  hommes  et  les  choses  de  leur  temps,  le  personnel  des  curieux,  des 
artistes  et  des  marchands,  leurs  cabinets  et  leurs  catalogues.  Chacun  s’est  mis  en  campagne; 
la  besogne  était  facile,  les  documents  nombreux,  récents,  sous  la  main,  et  le  public  a été 
servi  à souhait.  Le  xviic  siècle  n’est  pas  d’un  abord  aussi  commode: ses  allures  sont  moins 
familières  et  son  monde  plus  réservé,  c’est  un  grand  seigneur  qui  n’ouvre  pas  sa  porte  au 
premier  venu.  D’ailleurs  il  a laissé  peu  de  catalogues,  ses  encans  ne  sont  pas  célèbres;  il 
n’a  pas  d’experts  renommés  comme  Gersaint,  Mariette,  Rcmy,  Basan;  ses  curieux,  à part 
quelques  exceptions  brillantes,  n’ont  guère  fait  parler  d’eux.  Quant  aux  chroniqueurs, 
ne  leur  demandez  pas  de  nouvelles  de  la  curiosité,  ce  serait  peine  perdue. 

Heureusement,  les  anciens  amateurs  étaient  des  gens  bien  avisés,  qui  prenaient  leurs 
précautions  et  faisaient  eux-mêmes  leurs  affaires;  quelques-uns  ont  eu  le  bon  esprit  de 
dresser,  pour  leur  compte  et  celui  de  leurs  amis,  des  listes  de  curieux  qui  sont  parvenues 
jusqu’à  nous.  D’autres  ont  composé  des  dissertations  historiques  sur  les  beaux-arts  et 
cité,  à l’occasion,  les  cabinets  de  leurs  confrères.  Enfin  les  Guides  contemporains,  en  ren- 
seignant le  voyageur  sur  les  curiosités  de  chaque  ville,  ont  conservé  la  trace  de  plusieurs 
collections  qui,  sans  eux,  seraient  parfaitement  oubliées.  De  cet  ensemble  d’indications 
récoltées  de  droite  et  de  gauche,  chez  les  uns  et  chez  les  autres,  nous  avons  pu  former  un 
recueil  de  mille  à douze  cents  noms.  Assurément  la  liste  est  loin  d’être  complète  et  bien 
des  amateurs  manquent  à l’appel;  mais  le  chiffre  a son  importance,  il  atteste  la  vitalité 
de  la  curiosité  française  au  xvne  siècle  et  lui  assure  désormais  une  place  dans  l’histoire. 

Parmi  ces  documents,  le  premier  en  date  est  tiré  d’un  manuscrit  de  Peiresc.  Le 
célèbre  amateur  avait  la  bonne  habitude,  à chacun  de  ses  voyages,  d’inscrire  tout  ce  qu’il 
rencontrait  de  curieux  en  chemin  chez  ses  confrères  jet  chez  les  marchands.  Ces  notes  de 
voyage,  réunies  en  deux  volumes,  furent  recueillies  par  un  de  ses  amis,  le  savant  Jérôme 
Bignon,  qui  les  fit  relier  à ses  armes  avec  son  monogramme.  Le  premier  volume  est  inti- 
tulé DE  NVMMIS  GRÆC.  ROM.  ET  JVD.;  le  second  DE  NVMMIS  GAL.  GOTH. 
ITAL.  BRIT.  ARAB.  TVRC.  Dans  la  suite,  ces  deux  manuscrits  passèrent  dans  les 
mains  de  Claude  de  Boze,  secrétaire  de  l’Académie  des  incriptions  et  garde  du  cabinet  des 
antiques,  mort  en  1753.  Plus  tard  on  les  retrouve  chez  de  Cotte,  chez  van  Damme  et, 
finalement,  dans  la  bibliothèque  du  baron  Westreenen  (1818).  Ce  dernier  légua  ses  collec- 
tions au  gouvernement  hollandais  qui  les  réunit  pour  former  le  Musée  Meermanno- 
Westreenianum  à la  Haye.  M.  le  docteur  Campbell,  directeur  de  la  Bibliothèque  royale 
de  la  Haye  et  du  Musée,  a bien  voulu,  sur  notre  demande,  faire  lui-même  un  extrait 
détaillé  de  toutes  les  notes  de  Peiresc  concernant  la  France;  nous  ne  saurions  trop  remer- 
cier le  savant  directeur  de  son  extrême  courtoisie,  et  nous  tenons  à lui  offrir  ici  le  témoi- 
gnage public  de  notre  reconnaissance. 

Ces  notes  commencent  en  1606  pour  finir  en  1 63 5 ; elles  fournissent  sur  cette  pre- 
mière période  des  détails  précieux  que  l’on  chercherait  vainement  ailleurs.  Dans  cet  inter- 
valle de  trente  ans,  Peiresc  fît  plusieurs  fois  le  voyage  de  Paris;  il  se  trouvait  dans  la 
capitale  au  mois  de  juin  1623, en  même  temps  que  Rubens  chargé  de  vendre  les  médailles 
du  prince  de  Croy.  Peiresc  et  le  président  de  Lauson  achetèrent  une  partie  de  la  collection. 
On  trouvera  dans  le  Dictionnaire  (au  mot  Lauson)  les  détails  de  cet  épisode  curieux  et  inédit. 

A la  même  époque,  deux  Allemands,  Just  Zinzerling  (Jodocus  Sincerus)  et  Abraham 
Gdlnitz,  publiaient  leur  tour  de  France,  Itinerarium  Gc.lliœ  (1612),  et  Ulysses  Belgico- 
Gallicus  ( 1 63 1 ),  signalant  aux  voyageurs  les  cabinets  de  tableaux,  de  médailles  ou  de 
livres  qui  méritent  leur  attention  dans  chaque  ville. 
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Le  Voyage  de  France  pour  l’instruction  et  la  commodité  tant  des  François  que  des 
Estrangers  (i63q)  est  encore  un  livre  à consulter,  bien  que  ses  indications  trop  abrégées 
ne  soient  pas  toujours  d’une  grande  exactitude.  Ce  voyage  a été  réimprimé  avec  des 
annotations  (1687)  par  du  Verdier. 

John  Evelyn,  savant  anglais  (1620-1706),  visita  la  F' rance  et  les  principaux  cabinets 
de  Paris  en  i6q3.  Un  extrait  de  ses  Mémoires  figure  à la  suite  du  Voyage  de  Lister , 
Paris,  1873. 

En  1644,  paraît  le  Traité  des  plus  belles  bibliothèques,  du  Père  Louis-Jacob  de  Saint- 
Charles  (1608-1670),  bibliothécaire  du  cardinal  de  Retz  et  du  premier  président  de 
Harlay.  Ce  traité,  spécial  aux  bibliophiles,  indique  cependant  les  nombreux  amateurs 
qui  s’occupaient  alors  de  livres  et  de  curiosités  tout  à la  fois. 

La  Liste  anonyme  des  curieux  des  diverses  villes , que  nous  avons  fait  imprimer  pour 
la  première  fois  dans  le  volume  des  Collectionneurs  de  l'ancienne  France,  se  réfère  à 
l’année  1648.  L’auteur  de  ce  manuscrit  (Bibl.  nat.,  f.  fr.  14834)  paraît  être  un  méridional: 
il  écrit  stampes  pour  estampes,  et  ne  cite  aucune  ville  du  Nord.  L'orthographe  des  noms 
laisse  parfois  à désirer,  mais  les  renseignements  sont  assez  exacts. 

La  liste  de  Pierre  Borel  est  plus  correcte.  Borel,  médecin  et  antiquaire,  a composé 
les  Antiquité { de  Castres,  1649  (réimprimé  par  M.  Ch.  Pradel,  à Castres,  en  1868).  Le 
volume  se  termine  par  le  Roollc  des  principaux  cabinets  curieux  et  autres  choses  remar- 
quables qui  se  voyent  e\  principales  villes  de  l: Europe,  rédigé  par  ordre  alphabétique. 
A la  suite,  P.  Borel  a placé  son  catalogue  personnel;  nous  en  donnons  l’extrait  dans  le 
Dictionnaire.  Les  Antiquités  de  Sauvai  sont  trop  connues  pour  qu'il  soit  besoin  d’en  parler 
ici.  Bien  que  la  première  édition  porte  la  date  de  1724,  l’ouvrage  était  presque  achevé  en 
i65q,  époque  à laquelle  l’auteur  demanda  et  obtint  un  privilège  pour  l’imprimer.  Sauvai, 
qui  décrit  les  plus  belles  galeries  parisiennes,  donne  aussi  tome  II,  p.  3q6  les  noms  des 
principaux  « curieux  en  médailles  ». 

La  Recherche  des  antiquités  et  curiosités  de  Lyon,  par  Jacob  Spon,  imprimée  à Lvon 
en  1673,  indique,  page  204,  les  Curieux  de  Lyon;  page  212,  les  Noms  des  curieux  de 
Paris  avec  leur  demeure  et  la  qualité  de  leur  curiosité  (liste  réimprimée  en  1866  par  la 
Société  des  bibliophiles);  et,  page  219,  le  Mémoire  de  plusieurs  curieux  et  antiquaires  dans 
d’autres  villes  d'Europe.  « Pour  ne  pas  obliger  à demy,  dit  l'auteur,  ceux  qui  ayment  la 
curiosité  et  l’antiquité,  à l’imitation  de  M.  Borel  qui  a écrit  les  antiquités  de  Castres,  je 
donneray  un  mémoire  des  antiquaires  et  curieux  qui  sont  venus  à ma  connoissance,  soit 
pour  les  avoir  vus,  ou  pour  le  sçavoir  des  amis  qui  me  les  ont  communiqués.  » Anti- 
quaire, voyageur  et  collectionneur,  Spon  attachait  une  grande  importance  à la  vulgarisa- 
tion de  ces  nomenclatures,  destinées  à renseigner  les  amateurs  de  France  et  de  l’étranger 
dans  leurs  voyages1.  L’édition  de  1 67 3 est  publiée  chez  Jacques  Faéton,  à Lvon;  une 
autre  édition,  fort  rare,  porte  la  date  de  1675,  chez  Antoine  Cellier  fils.  Enfin  la  Bibliothèque 
nationale  conserve  un  précieux  exemplaire  de  la  première  édition  interfolié  et  annoté  par 
Spon  lui-même.  La  Recherche  a été  de  nouveau  publiée  en  1857  par  M.  Monfalcon, 
avec  des  notes  de  M.  Léon  Renier,  d'après  l’exemplaire  de  la  Bibliothèque  nationale. 
Mais  le  nouvel  éditeur  ne  paraît  pas  avoir  compris  l’utilité  des  listes  d’amateurs,  et  l’aver- 
tissement placé  en  tête  du  livre  contient  la  mention  singulière  que  voici  : « Si  je  n’avais 
pas  dû  respecter  religieusement  le  livre  de  Spon,  j'en  aurais  retranché...  la  liste  des 
noms  des  curieux  de  Paris  et  le  mémoire  de  plusieurs  curieux  et  antiquaires  dans  d’autres 
villes  de  l'Europe.  Ces  pièces  accessoires  sont  sans  intérêt.  » Ne  pouvant  supprimer  le 


1.  Spon  a inséré  deux  listes  des  curieux  et  des  savants  italiens  dans  le  Voyage  d’Italie  de  l'avocat  Huguetan. 
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texte  imprimé,  l’éditeur  a tronqué  les  additions  manuscrites  relatives  aux  amateurs  de 
Lyon  et  de  Paris;  nous  les  avons  rétablies  avec  soin  dans  le  dictionnaire. 

En  1677,  quatre  ans  avant  sa  mort,  l’abbé  de  Marolles  achève  un  de  ses  derniers 
ouvrages,  Paris  ou  la  description  succincte  et  néantmoins  asse\  ample  de  cette  grande 
ville,  par  un  certain  nombre  d'épigrammes  de  quatre  vers  chacune,  sur  divers  sujets.  Le 
Livre  des  Peintres  et  Graveurs  paraît  être  de  la  même  époque;  il  contient  un  chapitre  sur 
les  Curieux  d'estampes  quelques-uns  desquels  en  ont  fait  des  bibliothèques  entières.  M.  G. 
Duplessis  en  a donné  une  nouvelle  édition  avec  notes  (1872).  Ces  recueils  sont  composés 
de  quatrains  versifiés  par  l’excellent  abbé  dans  cette  langue  singulière  et  trop  souvent 
incompréhensible  dont  il  a le  secret.  L'abbé  s’est  encore  occupé  des  curieux,  mais  en  prose 
cette  fois,  dans  le  supplément  de  ses  Mémoires  consacré  à Y Excellence  de  la  ville  de  Paris. 

Charles  Patin,  fils  de  Guy,  écrit  pour  les  amateurs  de  médailles.  Le  dernier  chapitre 
de  son  Introductio  ad  historiam  numismatum  (i683),  intitulé  de  Cimelarcliiis  nummariis, 
énumère  les  cabinets  célèbres  d’Allemagne,  de  France,  d’Angleterre,  d’Italie,  et  l’auteur 
dit  un  mot  sur  chacun.  Il  avait  même  formé  le  projet  de  donner  plus  tard  un  index  plus 
abondant,  indicem  uberiorem  me  traditurum,  data  occasione,  polliceor;  malheureusement 
ce  travail,  si  jamais  il  a été  fait,  ne  nous  est  pas  parvenu. 

Le  Traité  des  plus  belles  bibliothèques  (16801,  de  Pierre  Le  Gallois,  livre  assez  mé- 
diocre, ajoute  cependant  quelques  noms  nouveaux  aux  listes  précédentes. 

Citons  ici,  pour  mémoire  et  par  ordre  de  date,  le  Paris  ancien  et  nouveau  de 
Le  Maire  (1 685),  copié  en  grande  partie  sur  les  antiquités  du  Père  du  Breul,  et  surtout 
les  excellentes  Descriptions  de  Paris,  par  Germain  Brice  (1684-85,  87,  89),  très  au  courant 
de  la  curiosité  contemporaine.  En  1686,  Baudelot  de  Dairval,  avocat  et  antiquaire,  termine 
le  deuxième  volume  de  son  Utilité  des  voyages  par  un  état  des  principaux  amateurs  fran- 
çais et  étrangers  : « Ne  manquez  pas,  dit-il,  de  visiter  sur  votre  chemin  les  savants  et  les 
curieux.  Il  n’y  a point  de  ville  un  peu  considérable  qui  n’ait  des  vertueux  dans  quelque 
genre  que  ce  soit.  Voici  le  nom  de  ceux  que  je  connois  selon  que  ma  mémoire  me  les 
fournit,  et  cela  vous  suffira,  car  le  premier  que  vous  verrez  vous  enseignera  les  autres  ». 

Le  Livre  commode  des  adresses  de  Paris  pour  i6q2}  par  Abraham  du  Pradel,  con- 
sacre un  chapitre  aux  Fameux  curieux  des  ouvrages  magnifiques  et  aux  Dames  curieuses. 
Ce  Bottin  du  xvne  siècle,  composé  par  Nicolas  Blegny  ou  de  Blegny,  chirurgien-apothi- 
caire, a été  réimprimé  en  1878  avec  des  notes  nombreuses  de  M.  Edouard  Fournier. 
L’orthographe  n’est  pas  toujours  suffisamment  correcte  et  nous  soupçonnons  le  sieur 
Blegny  d’avoir  glissé  parmi  les  fameux  curieux  ou  curieuses  les  noms  de  quelques-uns 
de  ses  clients,  pour  flatter  leur  amour-propre  et  conserver  leur  pratique.  Le  Livre  com- 
mode n’en  est  pas  moins  un  document  très  instructif  pour  l’histoire  de  la  curiosité  pari- 
sienne à la  fin  du  siècle. 

Enfin  le  docteur  anglais  Martin  Lister  (1638-1712)  publie,  en  1699,  son  Journey  to 
Paris,  relatant  les  visites  qu’il  eut  soin  de  faire  aux  collections  les  plus  renommées  de  la 
capitale.  La  Société  des  bibliophiles  français  a fait  imprimer  (1873)  une  traduction  annotée 
de  ce  curieux  voyage. 

A cette  énumération  déjà  longue  il  convient  d’ajouter  une  foule  de  Voyages  en 
France,  de  Guides,  de  Conducteurs  fidèles,  de  Descriptions  d' antiquités  locales,  documents 
incomplets  et  sujets  à caution  pour  la  plupart,  mais  qui  parfois  réservent  une  trouvaille 
au  lecteur  assez  déterminé  pour  les  lire  jusqu’au  bout... 

Edmond  Bonnafké. 
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POSTES  OU  FLOTS  GRECS 
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lots  opposés.  — Les  flots  opposés  sont  obtenus  par 
deux  séries  de  flots  quelconques  bien  entendu,  mar- 
chant dans  le  même  sens  et  placés  symétriquement 
par  rapport  à un  axe  horizontal,  comme  l’indique  la 
figure  46,  provenant  d’un  vase  italo-grec  de  la  collec- 
tion Campana.  Il  est  facile  de  voir  qu’il  résulte  de 
cette  disposition  que  l’ornement,  ainsi  formé,  ne 
répond  à aucun  sens  et  n’est  plus  qu’une  bordure 
ordinaire , en  bande,  s’allongeant  avec  mouvement 
contrarié.  La  marche  des  deux  postes,  en  effet,  va  d’un 
côté,  supposons  à droite,  tandis  que  le  dessin  milieu 
résultant  et  servant  de  fond  se  dirige  vers  la  gauche. 
De  plus,  l’ensemble  est  loin  d’être  gracieux;  il  a de  la 
lourdeur  et  ne  gagnerait  certes  en  rien,  si,  pour  chercher  à l’expliquer,  on  voulait  le  voir 
comme  formé  par  deux  postes  accolées,  c’est-à-dire,  prendre  le  fond  pour  le  dessin  et  réci- 


Fig.  46. 


proquement.  L’invention  n’est  donc  pas  heureuse  et  il  n’y  a pas  lieu  de  s’étonner  si 
les  exemples  en  sont  fort  restreints.  Toutefois  elle  serait  encore  applicable  en  petite 
dimension  ou  très  ornée. 

Flots  alternés.  — En  ornementation,  l’alternance  ordinairement  consiste  à faire 
revenir  tour  à tour  deux  motifs  différents  d’aspect  et  de  forme,  mais,  appliquée  aux  postes, 
cette  loi  est  quelque  peu  modifiée;  elle  est  moins  prononcée  et  elle  n’en  a que  plus  de 
charme.  Elle  se  borne  à établir  seulement  une  succession  d’S  volutés,  dont  les  crochets 
ne  diffèrent  entre  eux,  de  deux  en  deux,  que  par  la  volute,  qui  a plus  ou  moins  de  spires, 
ou  qui  n’est  qu’indiquée.  C’est  donc  un  maintien  de  l’harmonie  dominante,  une  sorte  de 


1.  Voy.  la  Revue  des  Arts  décoratifs , 3'  année,  page  +'  année,  pages  ij  et  237. 
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consonance,  une  manière  de  ne  point  violenter  la  forme  générale  et  de  lui  laisser  toute 
sa  souplesse  et  tout  son  mouvement.  On  lui  conserve  aussi  son 
^ caractère  et  son  expression,  car  des  flots  convenablement  alternés 

peuvent  nous  offrir  la  silhouette  d’une  mer  inégale.  La  figure  47 
en  offre  un  exemple;  elle  est  gravée  sur  le  corps  rond  en  verre  d’une 
lampe  espagnole  moderne,  reproduite  au  quart  de  l’exécution  dans  la  treizième  année 
de  l’Art  pour  tous. 

Flots  reliés  et  enlacés.  — Nous  avons  déjà  signalé  l’emploi  multiple  et  toujours  plein 
d’élégance  et  de  richesse  que'  les  Égyptiens  avaient  fait  des  postes,  primitives  ou  simples, 
doublées  ou  rubannées,  et  nous  avons  dit  en  même  temps  qu’ils  les  avaient  encore  assu- 
jetties à des  combinaisons  nouvelles  et  ingénieuses.  Ils  les  ont  aussi  ornées  et  bien  ornées, 
avec  bon  goût  et  une  justesse  d’appropriation  toute  particulière,  comme  nous  le  verrons; 
mais  ils  les  ont  surtout  soumises  à des  dispositions  en  nappes  superbes,  dont  ils  ont  tout 
le  mérite  de  l’invention  et  dont  eux  seuls  se  sont  servis.  Pour  cela,  ils  les  ont  reliées  et 
enlacées,  sans  préoccupation  de  symbolisme,  les  faisant  marcher  en  tout  sens  pour  les 
croiser,  les  souder  ensemble  et  former  ainsi  des  réseaux  à compartiments  souples  et 
savants,  des  armures  résiliées,  ornées  dans  les  vides  et  du  meilleur  effet.  C’est  dans  ces 
modèles,  qu’il  sera  toujours  bon  de  consulter  et  d’interpréter,  qu'ils  nous  ménagent 
d’agréables  surprises  et  qu’ils  se  montrent  d’habiles  décorateurs.  Il  faut,  pour  s’en  faire 
une  idée,  parcourir  attentivement  le  livre  précieux  de  M.  Prisse  d’Avesne,  les  Monuments 
égyptiens , dans  lequel  l’érudition  et  le  talent  de  l’auteur  nous  transportent  à tant  de 
siècles  en  arrière  pour  nous  faire  vivre  la  vie  de  ce  peuple  et  assister  à une  résurrection 
des  arts.  On  est  captivé  et  entraîné  par  la  science,  la  pureté  et  l’éclat  de  cette  décoration. 
C’est  dans  ces  pages,  si  intéressantes  et  si  instructives,  que  nous  devons  voir  les  différçnts 
systèmes  de  postes,  peints  sur  les  poteries  et  sur  les  murs;  c’est  là  particulièrement  que 
nous  pouvons  nous  rendre  compte  de  ces  combinaisons  étonnantes  des  flots  reliés  et 
enlacés,  qui  décoraient  les  plafonds.  Les  exemples  sont  fort  nombreux,  ils  méritent  tous 
l’attention  et  l’étude,  mais  nous  sommes  obligés  de  les  résumer  en  ne  considérant  que  les 
types  principaux  de  ces  labyrinthes  charmants  dans  lesquels  l’artiste  égyptien  a exercé  son 
imagination  puissante  et  qu’il  a avec  talent  agrémentés  de  semis  alternés  ou  répétés  de 
fleurs,  de  rosaces,  d’insectes,  d’instruments,  de  scènes  même,  etc.  Le  plus  simple  de  ce 
système  consiste,  sur  un  canevas  régulier  formé  par  des  obliques, 
des  verticales  et  des  horizontales,  à disposer,  suivant  les  obliques 
diagonalement  placées,  des  séries  parallèles  et  équidistantes  de  flots, 
par  exemple,  1,  1 — 2,  2 — etc.,  d’une  part  et  3,  3 — 4,  4 — etc., 

d’autre  part  (fig.  48).  Ces  postes,  super- 
posées dans  les  deux  sens,  se  coupent  en 
un  centre  et  sont  telles  que  les  volutes  se 
touchent  et  sont  situées  sur  une  même 
ligne  horizontale.  D’autres  fois  le  réseau 
a ses  mailles  quadrangulaires  ; il  res- 
semble à un  damier  et  les  postes  marchent 

obliquement  et  placent  leurs  têtes  volutées  diagonalement  dans 
les  carrés  situés  de  deux  en  deux;  de  plus,  elles  sont  toutes 
reliées  entre  elles  de  telle  sorte  que  l’élément,  faisant  partie 
d’une  poste  allant  de  droite  à gauche,  est  aussi  un  élément  d'une 
autre  poste  se  dirigeant  de  gauche  à droite,  comme  l’indique  la  figure  49.  Ailleurs,  l’orne- 
ment s'obtient  en  disposant  verticalement  des  bandes  de  postes  opposées,  ornées  de 


Fig.  48. 


Fig-  49 
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fleurs  de  lotus,  et  en  reliant  toutes  les  volutes  de  façon  qu’elles  se  tiennent  et  s’unis- 
sent pour  former  des  cases  qui  seront  décorées  à leur  tour  (fig.  5o).  Dans  d’autres 
cas,  sur  un  canevas  rectangulaire,  l’artiste  a adossé  deux  postes, 
ornées  de  fleurs  de  lotus,  dont  les  volutes  sont  rattachées  à celles 
de  la  bande,  parallèle  et  composée  de  la  même  façon,  par  des  filets 

qui  s’enlacent  gracieusement  et 
forment  des  espèces  de  triangles 
sphériques  dans  lesquels  pren- 
dront place  des  rosaces  et  des 
scarabées  (fig.  5 1 ).  Ces  quatre 
exemples  proviennent  de  l’ou- 
vrage que  nous  avons  cité,  et  je  pense  qu’ils  seront  suffi- 
sants pour  montrer,  non  seulement  tout  le  parti,  original 
et  imprévu,  qu'ont  su  tirer  les  Egyptiens  de  cet  arran- 
gement des  flots,  mais  encore  celui  que  le  décorateur 
moderne  peut  en  obtenir  et  dans  quelles  circonstances 
nombreuses  il  pourra  l’employer.  Ils  permettront  aussi 
de  remarquer  que  ces  enlacements,  qui,  quoique  bien  antérieurs,  peuvent  se  comparer 
aux  enchevêtrements  indescriptibles  des  figures  géométriques,  si  familiers  aux  Arabes, 
sont,  comme  eux,  composés  et  obtenus  par  le  génie  de  la  complication,  cette  loi  si  savam- 
ment et  si  merveilleusement  appliquée  par  les  peuples  orientaux. 

Flots  ornés  et  fleurnnnés.  — Dans  l’antiquité,  les  Grecs  et  les  Romains  avaient  gardé 
intact  ce  type  élémentaire,  ils  avaient  respecté  sa  simplicité  primitive  et  un  simple  filet 
était  la  minime  addition  qu’ils  s’étaient  permise;  les  Égyptiens  seuls  s’étaient  autorisés 
souvent,  comme  pour  le  faire  comprendre  et  l’accuser,  de  l’entourer  d’une  plante 
aquatique,  du  lotus  vénéré.  Voici,  par  exemple  ^fig.  52),  une  bordure 
dans  laquelle  l’œil  de  la  volute  est  couvert  par  une  fleur  épanouie  et  la 
ligne  sinueuse  bordée  de  part  et  d’autre  de  boutons  entr’ouverts.  Cette 
ornementation  se  trouvait  ainsi  parfaitement  conforme  au  sens  primi-  ^ 

tif;  elle  était  tirée  du  sujet  lui-même.  Il  eût  été  à désirer  qu’il  en  fût 
toujours  ainsi,  comme  nous  l’avons  déjà  dit,  mais  c’est  justement  ce  qui  n’est  point 
arrivé.  Depuis  que  ce  motif  a été  remis  en  vigueur,  on  le  rencontre  très  fréquemment, 
quelle  que  soit  la  manière  dont  il  est  présenté,  enrichi  par  des  décorations,  qui  ne  s’y  rap- 
portent nullement  (nous  savons  pourquoi),  c’est-à-dire  orné  et  fleuronné  par  la  fantaisie  et 
le  caprice.  Chacun  lui  a ajouté  des  riens  gracieux,  mais  insignifiants, 


Fig-  55- 


Fig.  54. 


goût.  Les  différentes  manières  d’ajouter  des  ornements  aux  flots 
peuvent  se  décomposer  en  trois  sortes,  savoir  : placer  le  décor  ou  extérieu- 
rement, ou  intérieurement,  ou  des  deux  côtés  en  même  temps.  Lorsque 
l'artiste  laisse  nu  le  corps  de  la  poste,  dans 
l’espace  compris  entre  deux  volutes,  il  fait 
détacher  sur  le  fond  un  motif  qui  part  du 
crochet  même  : ce  sera,  sur  un  meuble  de  Du  Cerceau,  une 
sorte  de  langue,  de  dard  émoussé  (fig.  53);  sur  le  marly 
d’une  assiette  en  porcelaine  du  xvm*  siècle,  c’est  un  fleuron 
(fig.  54);  sur  une  frise  deSerlio,  voici  une  branche  terminée 

par  un  culot,  d’oü  sort  une  palmette  impaire  qui  s’étale  sur  le  fond  (fig.  55).  Quelquefois, 
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l’auteur  introduira  la  variété  en  peignant  les  ornements  de  couleurs  alternées.  Les  memes 
éléments  sont  employés  dans  les  mêmes  conditions  pour  orner  le  dedans  des  flots  : tantôt 
des  canaux  curvilignes  sortiront  des  filets  de  la  volute,  comme  sur  cette  frise  (fig.  56), 


Fig.  56. 

composée  par  Serlio,  tantôt  le  filet,  que  nous  avons  vu  placé  à l’intérieur  de  la  poste 
rubannée,  sera  accompagné  d’une  feuille  d’acanthe  (fig.  57);  tantôt  c’est  le  petit  fleuron, 

avec  graines  en  fleur,  qui  revient,  comme  sur  la  partie  supérieure 
d’un  meuble  dessiné  par  Du  Cerceau 
(fig.  58).  Quant  àl’ornementation  répartie 
de  toutes  parts,  elle  se  présente  dans  deux 
f;?.  57.  conditions  : ou  bien  les  flots  sont  con-  Fig.  ss. 

servés  dans  leur  forme,  ou  bien  cette 

forme  même  est  un  peu  changée.  Dans  le  premier  cas,  ce  sont  encore  les  mêmes  motifs 
qui  reviennent  le  plus  souvent.  On  trouvera  dans  Enée  Vico  une  poste  ayant  en  haut  une 
feuille  et  en  bas  une  fleur  (fig.  5g)  ; sur  une  porcelaine  du  xvm*  siècle,  des  flots  opposés 
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Fig.  60. 


garnis  extérieurement  du  même  fleuron  et,  à l’intérieur,  semés  de  fleurs  blanches  sur  fond 
bleu  (fig.  60);  ou  bien,  dans  cette  bordure  du  xvie  siècle  (fig.  61),  une  fleur  en  dedans  et 
une  tige  fleuronnée  à l’extérieur.  Sur  une  rampe  d’escalier,  en  fer  forgé,  époque  Louis  XIV, 


Fig.  62. 


Fig.  63. 


Fig.  «4. 


Fig  6 5. 


gravée  dans  l'Art  pour  tous,  la  décoration  devient  plus  riche;  l’œil  de  la  volute  est  une 
rosace  de  feuilles,  d’oü  part  une  tige  terminée  par  un  culot  et  la  branche  inférieure  de  la 
poste  est  enveloppée  d’une  grande  feuille  dentelée  et  recourbée  (fig.  62).  Dans  le  second  cas, 
les  petits  changements  apportés  ont  été  faits  : ici,  sur  la  ligne  qui  semble  être  une  tige  de 
plante,  comme  sur  le  pied  d’un  vase  de  Sèvres  (fig.  64);  là,  principalement  sur  la  volute,  qui, 
entre  les  mains  de  Picau  (fig.  64)  ou  celles  de  Caffieri  (fig.  65),  devient  une  feuille  tourmentée. 
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Flots  transformés  et  éléments  séparés.  — A ces  timides  essais  ne  devait  pas  se  borner 
ce  qu’a  pu  enfanter  en  ce  genre  l’imagination  toujours  en  éveil  des  ornemanistes.  Depuis 
longtemps  déjà,  à force  de  changements,  ils  étaient  arrivés,  ou  à dénaturer  les  flots,  ou  à 
ne  les  considérer  que  comme  une  simple  ligne  de  construction.  Les  peuples  Scandinaves 
ont  supprimé  dans  leurs  postes  la  volute  et  l’ont  remplacée  par  un  crochet  relevé  (fig.  66); 
un  artiste  grec  a simulé  des  flots  par  un  assemblage  d’S  séparés,  à deux  volutes  emboî- 


Fig.  b6. 
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Fig.  68. 


sa 


Fig.  69. 


tées  (fig.  67);  sur  un  calice  de  Saint-Dominique  de  Silos,  dessiné  en  entier  dans  la  Revue 
des  Arts  décoratifs , la  bordure  supérieure,  en  forme  de  postes,  est  obtenue  par  des  S 
tangeants,  à têtes  rondes  (fig.  68);  sur  un  ivoire  du  Louvre  (xive  siècle),  l’une  des  bordures 
d’un  vêtement  est  une  série  de  flots  à éléments  séparés,  formés  d’une  petite  branche  garnie 
de  feuilles  (fig.  69).  Dans  ces  exemples  et  dans  ceux  qui  vont  suivre,  on  peut  voir  que  le 
compositeur  a toujours  eu  soin,  tant  il  a de  charme,  de  garder  le  mouvement,  la  marche 
rapide  en  bordure,  soit  qu’il  laisse  encore  apparente  la  ligne,  soit  qu’il  la  masque  et  la 
remplace  par  des  feuilles,  des  rubans  ou  des  tiges.  Ainsi  une  étoffe  ancienne  nous  montre 


Fig.  70.  Fig.  71. 

une  succession  de  feuilles  semblables,  se  rattachant  par  leurs  deux  extrémités  recourbées 
(fig.  70);  voici  une  bordure,  peinte  sur  un  vitrail  de  Tournai,  ou  la  volute  est  une  fleur 
et  la  ligne  une  feuille  (fig.  71);  voilà  un  pot  d’étain,  époque  Henri  III,  sur  lequel  la  volute 
est  encore  une  fleur,  mais  dans  lequel  l’S  couché  est  devenu  un  ruban  ondulé  (fig.  72); 
ailleurs,  sur  un  vase  en  émail  de  la  fabrique  de  Monteluppo,  les  éléments  sont  isolés, 
une  marguerite  à tige  sert  de  volute  et  de  ligne  et,  dans  les  coins,  des  feuilles  complètent 
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le  dessin  et  l’illusion  (fig.  73).  On  n’en  finirait  pas  certainement,  s’il  fallait  seulement 
montrer  les  modifications  principales  qui  ont  été  faites  dans  ces  créations  ornementales 
depuis  la  Renaissance  jusqu’à  nos  jours.  En  considérant  les  quelques  spécimens  que  nous 
avons  montrés,  que  l’on  cherche  à se  pénétrer  des  moyens  employés  et  surtout  que  l’on 
s’imagine  ce  que  peut  devenir  une  construction  légère,  comme  les  postes  ou  flots  grecs, 
lorsqu’elle  est  ornemanisée,  remaniée  et  transformée  en  rinceau  par  un  artiste  élégant  et 
fin  comme  Salembier. 


J.  Passepont. 


SCULPTURE  DECORATIVE 


A.  Quautin  , luiprim  •ui-Alitcur 


EXPOSITION  DES  ARTS  DÉCORATIFS  A LYON 


Cette  exposition,  ouverte,  il  y a quelques 
jours,  par  la  Société  des  Amis  des  Arts,  nou- 
veau complément  de  celles  qu’elle  organise 
depuis  près  d’un  demi-siècle,  mérite  d’être  signa- 
lée en  ce  sens  qu'elle  a pour  but  de  présenter  au 
public  les  produits  actuels  des  industries  d’art 
de  la  région  lyonnaise1. 

On  a cherché  souvent,  et  c’est  une  entreprise 
singulièrement  malaisée,  à définir  ce  qui  dis- 
tingue, parmi  les  œuvres  des  arts,  celles  des  arts 
dits  appliqués  à l’industrie;  on  verra  que  tel 
objet  de  notre  exposition,  sans  être  un  tableau  ou 
une  statue,  implique  un  talent  d’artiste  au  moins 
égal,  souvent  supérieur. 

Laissons  donc  une  bonne  fois  à la  porte  ces  sub- 
tilités de  catalogue,  puisque  la  Société  des  Amis 
des  Arts  de  Lyon,  soucieuse  du  titre  qu’elle 
porte,  a fourni  cette  année  un  ensemble  complet, 
et  étudions,  sans  parti  pris,  les  richesses  qui 
occupent  quatre  salles  du  palais  des  Beaux-Arts. 

Les  expositions  de  ce  genre  sont-elles  bonnes 
ou  mauvaises  pour  l’art  français?  Il  y aurait 
beaucoup  à ergoter  sur  la  question;  car,  sans 
doute,  la  crainte  de  voir  les  créations  copiées  par 
des  rivaux  ou  par  des  étrangers,  ou  d’autres 
motifs,  nous  ont  privés  d’œuvres  remarquables  ; 
ce  qui  justifie  l’entreprise  d’une  manière  absolue, 
et  c’était,  nous  le  croyons,  un  des  buts  essentiels 


poursuivis  par  la  Société  des  Amis  des  Arcs, 
c’est  qu’il  était  temps  de  prouver  que  la  région 
lyonnaise  pouvait  beaucoup  sur  ce  terrain. 

On  aura,  par  cette  manifestation,  quoique  res- 
treinte, montré  la  valeur  des  courageux,  réveillé 
les  timides,  provoqué  des  efforts  encore  plus 
grands  et  justifié  une  fois  de  plus  que  les  établis- 
sements d’instruction  publique  d’arc  sont  les 
meilleurs  artisans  de  la  fortune  de  notre  pays. 

Que  nous  importera  si  nos  rivaux  nous  copient 
lorsque,  sans  cesse,  nous  aurons  fait  encore  plus 
et  encore  mieux;  s’il  y a lutte  acharnée  en  ce 
moment,  nous  maintiendrons  notre  distance  et 
resterons  en  tête. 

Les  produits  que  nous  voyons  et  qui  sont  les 
résultats  de  la  génération  présente  doivent  nous 
donner  courage,  puisque  les  efforcs  considérables 
faits  depuis  quelques  années  nous  préparent  des 
artistes  qui  soutiendront  l’honneur  du  drapeau 
dans  l’avenir. 

Notre  exposition  a un  aucre  mérite,  celui  de 
présenter  très  peu  de  ces  objets  qui  sont  le  pro- 
duit d’un  travail  fait  expressément  en  vue  d’une 
exhibition,  travail  qui,  par  conséquent,  ne  repré- 
sente qu’un  effort  exceptionnel;  on  peut  dire 
hardiment  de  tous  ceux  qui  ont  exposé  : Voilà, 
honnêtement,  ce  qu’ils  peuvent  faire;  comman- 
dez, ils  feront  aussi  bien. 


i.  M.  E.  Gayet  est  le  président  de  cetie  vaillante  société.  L'exposition  a été  organisée  par  les  soins  d’une  commission 
spéciale,  composée  de  MM.  Echernier,  Grand,  Oyox  et  Bouvard,  dont  M.  E.  Aynard  est  le  président,  et  l’administrateur 
délégué,  M.  Giraud.  On  peut  affirmer,  sans  trop  d’indiscrétion,  que  M.  E.  Aynard,  qui  est  à la  tête  de  toutes  les  ques- 
tions qui  intéressent  l’art  à Lyon,  peut  revendiquer  une  grande  part  dans  cette  entreprise  qui  aura,  nous  le  croyons,  les 
meilleurs  résultats. 
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Celui  qui  écrit  ces  lignes  n’est  pas  optimiste, 
tant  s’en  faut  ; on  ne  s’est  pas  fait  faute  de  le  lui 
reprocher;  il  est  en  effet  sans  cesse  impatient  de 
nouveaux  progrès.  Cette  disposition  d’esprit  est 
une  garantie  de  la  sincérité  de  ses  appréciations. 
Aucun  ordre  de  préférence  ne  saura  le  guider  et, 
s’il  ne  peut  tout  signaler,  c’est  que  la  limite  du 
compte  rendu  qui  lui  est  confié  y met  un  obstacle 
absolu. 

Parmi  toutes  ces  œuvres,  il  y a lieu  de  com- 
mencer par  l’examen  de  celles  où  les  individuali- 
tés se  montrent  sur  le  vif,  en  ce  sens  quelles 
n’ont  pas  besoin  de  la  main  de  l’artisan  pour  se 
produire. 

M.  Louis  Bardey  a exposé  un  grand  panneau 
peint,  style  de  la  Renaissance,  où  il  a représenté 
une  allégorie  lyonnaise  des  arts  décoratifs,  un 
dessin  d’un  plafond  de  salle  à manger  et  son 
détail  au  fusain,  enfin  un  projet  de  plafond  de 
petit  salon. 

Le  grand  panneau,  exécuté  en  trente  ou  qua- 
rante jours,  est  une  œuvre  qui  classe  d’emblée 
au  premier  rang  ce  jeune  artiste.  Il  semblerait 
que  nous  aurions  mauvaise  grâce  de  louer  un  de 
nos  élèves;  mais  ici  l’opinion  unanime  nous  met 
à notre  aise.  La  simplicité  du  parti  pris  décoratif, 
l’harmonie  et  la  richesse  de  la  coloration,  l’adresse 
de  l’exécution  ont  tout  de  suite  attiré  l’attention 
générale  et  assuré  le  succès.  Ce  qui  est  mieux  : 
le  détail  au  fusain  et  les  deux  dessins  montrent 
ces  qualités  si  utiles  au  décorateur,  qui  doit  savoir 
et  préparer  une  page  d’ensemble  et  dessiner  les 
cartons,  figures,  ornements,  fleurs  et  animaux, 
avec  la  même  habileté,  pour  ne  pas  être  tributaire 
de  coopérateurs. 

Quel  merveilleux  enchanteur  que  M.  Domer! 
11  possède  le  secret  d’ombrer  ses  figures  de  telle 
sorte  que  les  ombres  n'en  sont  pas  et  paraissent 
aussi  transparentes  que  les  clairs.  Son  coloris  est 
celui  qui  convient  aux  féeriques  et  séduisantes 
décorations  des  plafonds.  Aussi,  au  désappointe- 
ment général,  on  se  demande  pourquoi  il  a 
exposé,  en  dessin  seulement,  son  panneau  de 
l’ Harmonie,  esquisse  pour  le  grand  casino  d’Aix- 
les-Bains  ! 

Les  peintures  de  M.  Chatigny  sont  conçues 
dans  un  ordre  d’idées  différent;  elles  présentent 
des  effets  tranquilles  et  adoucis.  Les  figures  de  la 
reproduction  de  l’une  des  trois  coupoles,  exécu- 
tées par  lui,  à l’église  de  Chenelette,  près  de  Beau- 
jeu  (Rhône),  réunissent  les  trois  qualités  voulues 
pour  ce  genre  : elles  sont  décoratives,  empreintes 


du  sentiment  religieux  et  bien  dessinées.  Placées 
un  peu  haut  ainsi  que  les  autres  panneaux  déco- 
ratifs exposés  par  le  même  artiste,  elles  n’en 
attirent  pas  moins  l’attention  et  les  suffrages. 

Les  panneaux  de  MM.  Scohy  (La  Folie)  et 
Détanger  complètent  la  série  des  trop  rares 
décorateurs  lyonnais,  avec  les  qualités  qui  leur 
.sont  personnelles  : dessin  correct,  grande  har- 
monie de  coloration,  composition  sagement  pon- 
dérée. 

Nous  aurions  ainsi  à voir  des  compositions 
d’étoffes  accompagnées  de  leur  « mise  encarte  »; 
ce  genre  de  dessins  sera  sans  doute  représenté  à 
une  prochaine  exposition. 

L’exposition  de  broderies  a été  une  véritable 
révélation,  même  pour  les  Lyonnais. 

Ce  genre  de  travail,  qui  marchait  presque  de 
pair,  au  xviib  et  au  xviii0  siècle,  avec  la  fabrication 
des  étoffes  de  soie,  était  tombé,  malgré  un  retour 
pendant  le  premier  Empire.  Il  ne  se  fit  plus 
ensuite  à Lyon  que  de  la  broderie  de  pacotille  ou 
de  « gnipc  »,  pour  les  ornements  d’église;  les 
ouvrages  importants  étaient  exécutés  à Paris. 

M>»e  Leroudier  ayant  été  chargée  de  travaux 
de  reproduction  et  de  réparation  de  broderies 
pour  diverses  maisons  de  Lyon,  a peu  à peu 
relevé  cet  art  et  formé  de  nombreuses  et  excel- 
lentes élèves.  On  en  aura  un  exemple  plus  loin. 
Elle  occupe  un  rang  égal  à celui  des  plus 
habiles  brodeuses  de  Paris.  Son  exposition  est 
nombreuse;  nous  signalerons,  comme  morceaux 
d’importance,  trois  panneaux,  de  3"‘,6o  de  hau- 
teur, d’après  les  Mois  en  arabesques  d’Audran. 
Ce  travail  a été  établi  sur  esquisse  coloriée 
d'après  des  photographies,  puis  brodé  entièrement 
à l’aiguille.  C’est  une  magnifique  et  admirable 
page.  Un  Christ  brodé  par  Mme  Leroudier  elle- 
même,  au  point  dit  de  « satin  »,  dans  le  genre 
des  broderies  du  xvn«  siècle , sans  aucune 
retouche  peinte , est  particulièrement  remar- 
quable. 

M11*  Bardey  est  passée,  comme  brodeuse,  au 
premier  rang  par  un  panneau  décoratif  de  im,8o 
de  longueur,  dessin  et  composition  de  son  frère, 
M.  L.  Bardey. 

Il  est  en  style  dérivé  de  la  Renaissance  et  se 
compose  d’une  tête  décorative,  au  centre,  entiè- 
rement brodée  et  entourée  de  gracieux  rinceaux 
avec  fleurs,  brodés  sur  satin  et  accompagnés  d’ap- 
pliques. L’encadrement,  un  peu  plus  foncé,  est 
dans  le  même  parti. 

Cette  ingénieuse  composition  est  considérée 
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comme  l’objet  le  plus  remarquable  de  l’exposi- 
tion ; le  dessin  qu’en  donne  la  Revue  n’en  peut 
rendre  le  charme  exquis. 

11  ne  faut  pas  oublier  une  élégante  jardinière 
et  un  écran,  en  style  japonais,  aussi  du  dessin  de 
M.  L.  Bardey,  deux  têtes  et  une  Napolitaine  exé- 
cutés aussi  à l’aiguille. 

C’est  une  heureuse  et  bien  intéressante  parti- 
cularité que  ce  frère  et  cette  sœur  s’apportant 


mutuellement  un  concours  artistique  et  puissant 
dans  des  œuvres  de  haut  goût. 

M,,e‘  A.  et  M.  Coffy,  M"1*  Chatigny  et  M""  Fa- 
vier  ont  également  présenté  des  travaux  remar- 
quables. 

Avec  un  autre  procédé  de  broderie,  celui  dit 
< au  crochet  »,  MM.  C.  et  A.  Ruffier-Leutner. 
de  Tarare  (Rhône),  ont  fourni  tout  ce  que  cet  art 
peut  donner  en  ce  moment  de  plus  perfectionné  : 


Panneau  décoratif  brodé  en  soie  à l’aiguille  par  M,,e  Bardey,  d'après  le  dessin  de  M.  L.  Bardey  (Exposition  de  Lyon,  1884.) 


le  Paon  'et  la  Charmeuse , stores  exécutés  à la 
main,  sur  un  fond  de  tulle  soie,  par  les  brodeuses 
de  leur  maison,  montrent  ce  qu’on  peut  obtenir 
de  plus  surprenant  comme  main-d’œuvre  et 
comme  efTet. 

Le  perfectionnement  de  la  fabrication  des 
étoffes  de  soie  par  les  métiers  dits  à la  Jacquard 
fit  délaisser  ce  genre  de  broderie,  aussi  en  grand 
usage  au  siècle  dernier,  appliqué  sur  la  soie.  On 
peut,  du  reste,  juger  du  résultat  heureux  de  cette 
broderie  au  crochet  sur  divers  fauteuils  de  la 
même  maison. 

On  assiste  donc  à une  véritable  renaissance  de 
ces  moyens  décoratifs,  qui  ajoutent  une  vigueur 
et  un  éclat  incomparables  au  dessin  de  l’artiste. 


D’autres  stores  et  broderies  en  application  de 
mousseline  sur  tulle  de  coton  ou  en  guipure  Col- 
bert, fond  étamine,  présentent  des  spécimens  de 
ce  genre,  qui  est  la  juste  réputation  de  la  petite 
ville  de  notre  région.  Leurs  dessins  sont  les  ré- 
sultats du  dessinateur  de  la  maison,  qui  vient  de 
s’en  attacher  un  qui  est  aussi  de  nos  anciens 
élèves  ec  qui  pourra,  s’il  veut  bien  suivre  les  in- 
dications de  ses  habiles  directeurs,  nous  fournir 
à son  tour  de  belles  compositions. 

Trop  modeste  est  M.  Fichet,  qui  a créé  depuis 
longtemps  à Lyon  l’art  de  la  mosaïque  de  verre, 
appliquée  comme  décor  ou  complément  de  l’ar- 
chitecture. Seul  en  province,  exécutant  ses  pro- 
pres dessins,  aidé  de  sa  fille  Mm®  G.  Brama,  pré- 
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parant  lui-même  ses  cubes  vitrifiés  au  ton  con- 
venable, ce  qui  le  dispense  d’être  tributaire 
d’une  gamme  banale,  il  n’a  pas  acquis  la  noto- 
riété qu'il  mérite  et  que  nous  aimerions  pouvoir 
lui  donner.  C’est  un  coopérateur  de  ce  mérite 
qui  aurait  pu  reproduire  les  peintures  du  Grand- 
Opéra  en  leur  maintenant,  envers  et  contre  l’ac- 
tion du  gaz  et  du  temps,  les  notes  colorantes 
qu’elles  doivent  donner  suivant  la  conception  de 
l’architecte.  Ses  panneaux  de  frises  Renaissance, 
dont  une  en  relief,  et  quantité  d’autres  motifs, 
où  la  figure  se  mélange  à l’ornement,  en  sont  la 
preuve  indéniable.  C’est  comme  application  dans 
les  pastiches  de  l’art  roman  que  la  puissance  de 
l’artiste  s’est  affirmée  jusqu’à  présent  au  plus  haut 
degré.  Sans  doute  le  style  de  cette  époque  s’y 
prête  mieux;  mais  nous,  qui  connaissons  de 
longue  date  la  souplesse  du  talent  de  M.  Fichet, 
nous  persistons  à croire  qu’il  se  montrerait  égal 
dans  les  applications  les  plus  diverses. 

MM.  Dognin  et  C'e,  fabricants  de  tulle  den- 
telle, ont  exposé  quelques  volants  et  bandes 
comme!  spécimens  de  divers  styles  de  dessins. 

La  pièce  principale  est  un  grand  volant  robe, 
fleurs  et  ornements,  composé  avec  une  grande 
liberté  d’allure,  en  même  temps  qu’avec  une 
clarté  complète  de  dessin  et  une  brillante  harmo- 
nie de  tons,  si  l’on  peut  employer  cette  expression 
pour  des  effets  de  noir  sur  du  clair.  Dans  un 
autre  volant,  ils  ont  montré  comment  on  pouvait 
assouplir  à la  dentelle  le  style  japonais.  On  ad- 
mire d’autres  dentelles  de  styles  variés  remar- 
quables par  la  perfection  de  leur  « mise  en  carte  « . 
C’est  un  grand  honneur  pour  les  artistes  qu’ils 
emploient  à Lyon. 

Nous  n’oublierons  pas  dans  nos  éloges  les  bro- 
deuses, dont  la  plupart  résident  à Condrieu 
(Rhône),  où  la  maison  a fondé  et  entretient  une 
école  de  dessin  spéciale  que  nous  avons  signalée 
plusieurs  fois  dans  nos  rapports  d’inspection, 
parce  qu’un  établissement  de  ce  genre  présente 
un  trop  rare  modèle  de  la  véritable  sollicitude, 
de  l’esprit  noblement  élevé  et  de  l’intérêt  bien 
compris  de  ses  fondateurs.  Une  industrie  d’art 
qui,  tout  en  alimentant  le  travail  de  nombreuses 
ouvrières  dans  une  petite  localité,  développe  en 
même  temps  chez  elles  le  goût  et  l’habileté  par 
l’étude  du  dessin,  est  un  des  plus  grands  moyens 
de  soutenir  la  prospérité  du  pays  et  de  lutter 
contre  l’étranger. 

Pourquoi  d’autres  industriels,  par  un  égoïsme 
mal  entendu,  résistent-ils  à cet  exemple  et  aux 


efforts  que  nous  avons  faits  pour  organiser  des 
établissements  analogues  ? 

Les  étoffes  de  soie  « façonnées  » devaient  figu- 
rer nécessairement  dans  une  exposition  d’art  dé- 
coratif lyonnaise;  mais  là  notre  embarras  est  ex- 
trême. Des  éloges,  cette  industrie  n’a  que  faire 
des  nôtres  ; il  n’est  pas  une  exposition  où  elle 
n’ait  remporté  les  premiers  suffrages  des  hommes 
compétents  et  les  récompenses  les  plus  élevées. 
Citer  une  vitrine  plutôt  qu’une  autre,  à quoi 
bon?  Toutes  les  maisons  de  fabrique  de  Lyon  ne 
sont  pas  représentées  certainement;  mais  une 
seule  de  toutes  n'aurait-elle  pas  pu  facilement 
garnir  la  salle  entière  ? MM.  Bérard  çt  Ferrand, 
Chavent  père  et  fils,  L.  et  A.  Fmery,  F.  Es- 
piard,  J. -A.  Henry,  Lamy  et  Giraud,  Mathevon 
et  Bouvard,  J. -P.  Million,  Servier  et  Cie,  Ogier, 
Noyer  et  O’’,  Tassinari  et  Chatel,  voilà  les  noms 
que  nous  avons  relevés  ; tous  ont  droit  aux 
éloges  les  plus  sincères  et  les  plus  absolus.  Si 
nous  allons  citer  quelques  étoffes,  c’est  qu’il  faut 
bien  pouvoir  dire  quelque  chose  d’un  genre  d’in- 
dustrie d’art  aussi  célèbre. 

Deux  tissus  lampas,  styles  Louis  XIV  et 
Louis  XVI,  pour  tentures,  de  MM.  Mathevon 
et  Bouvard,  comportant  l’un  30,000  et  l’autre 
40,000  « cartons  » de  la  machine  à la  Jacquard, 
et  un  autre  lampas  vieux  bleu  et  vieil  or  d’après 
d’anciens  panneaux  de  Bérain  nous  ont  particu- 
lièrement intéressé,  peut-être  parce  que  nous 
avons  une  préférence  pour  la  figure,  l’ornement 
et  la  fleur  combinées;  il  n’y  a pas  d’inconvénient 
à l’avouer.  Cependant  les  lampas  Louis  XIV  et 
Louis  XVI  montrent  divers  bouquets  de  fleurs 
différentes;  c’est  ainsi  que  nous  aimons  chaque 
élément  décoratif  à sa  place.  Deux  velours  nuan- 
cés, l’un  Louis  XIV,  l’autre  genre  « Baptiste  »; 
un  troisième,  nuancé  aussi,  d’après  un  velours 
de  Gênes  du  xv1-  siècle,  représentent  bien,  pour 
nous,  ce  qu’on  doit  faire  en  stylisant  la  plante  et 
la  fleur,  puis  en  établissant  la  plus  riche  étoffe 
qui  soit  possible.  Il  y a aussi  un  certain  tissu 
satin  rose  de  Chine,  style  Louis  XVI,  avec  bro- 
ché en  chenille,  qui  est  merveilleux.  Bon  goût, 
entente  véritable  de  décoration,  fabrication  per- 
fectionnée, ces  trois  conditions  sont  réunies  dans 
ces  spécimens. 

Dans  un  autre  ordre  d’idées,  une  chasuble  de 
style  roman , dont  la  croix  représentant  des 
Apôtres  et  le  Christ  avec  ornements  à rinceaux, 
de  MM.  Tassinari  et  Châtel,  ne  peut  être  omise, 
non  plus  qu’un  lampas  dont  les  fleurs,  dans  le 
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genre  « Baptiste  »,  qui  s’enlèvent  sur  un  fond 
de  satin  couleur  havane,  très  simple  d’effet;  cha- 
que bouquet  comporte  néanmoins  quinze  à vingt 
nuances  différentes  : cette  étoffe  a coûté  deux 
années  de  travail  non  inter- 
rompu pour  sa  composition  et 
pour  son  exécution.  Un  grand 
velours  rouge,  de  style  vé-  iA\ 

nitien  du  xve  siècle,  attire  ' \ 

les  regards  au  milieu  d’un 
fouillis  d’autres  tissus,  ve- 
lours, lampas,  brocarts,  va- 
riés aussi  d’aspect,  de  styles 
et  de  coloris,  de  la  même 
maison  dont  l’éloge  n’est  plus 
à faire. 

Les  pentes  du  dais  tissé  au 
point  dit  i des  Gobelins  » de 
M.  J.-A.  Henry  et  le  surplus 
de  l’exposition  de  cette  mai- 
son doivent  être  signalés. 

Il  faut  nous  arrêter;  nous 
le  répétons  : suivre  les  expo- 
sitions des  autres  fabricants, 
cela  est  impossible;  tout  ce 
compte  rendu  y passerait.  Les 
velours,  les  brocarts,  les  sa- 
tins , les  dauphine , les  pe- 
luches, les  lampas,  les  gros  de 
Tours,  les  soieries  pour  robes, 
les  foulards,  les  brillantines, 
etc.,  etc.,  des  autres  maisons 
forment  autant  de  séries  qui 
rivalisent  pour  les  ressources 
du  dessin,  pour  la  coloration 
et  pour  la  fabrication  portée 
au  plus  haut  degré  d’habileté. 

Les  étoffes  * façonnées  » 
lyonnaises  sont  à présent  dans 
la  voie  que  nous  avons  tou- 
jours désiré  leur  voir  suivre; 
car  elles  étaient,  il  y a quel- 
que temps,  venues,  comme  l’a 
expliqué  si  bien  et  si  courageusement  M.  E.  Ay- 
nard  4,  à ne  plus  être  qu’un  tableau  sur  de  la  soie. 
Quel  étrange  effet  produisaient  ces  accumulations 
de  bouquets  vus  sur  les  mille  plans  d’une  robe, 
dénaturant  les  formes  gracieuses  de  la  femme! 
Quelle  anomalie  de  les  couper,  à tort  ou  à tra- 


Crédence, style  Louis  XIV,  en  vieux  bois 
de  chêne  ciré  avec  gravures  et  niellés  vieil  or, 
exécutée  par  MM.  Flachat  et  Cochet 
(Exposition  de  Lyon,  1884.) 


vers,  dans  les  ornements  d’église  et  dans  les 
meubles  ! Les  exigences  du  décor  sont  mieux 
observées  à présent.  Toutefois,  on  est  encore 
trop  réduit  à l’imitation  des  étoffes  anciennes,  qui 
ne  doivent  être  que  consul- 
tées, et  aux  cabinets  de  dessin 
de  Paris. 

La  fabrique  d’étoffes  riches 
« façonnées  • occupe  environ 
trois  mille  métiers  à Lyon. 
Les  chefs  d’atelier  sont,  en 
général,  intelligents  et  secon- 
dent de  leur  mieux  les  fa- 
bricants. Il  est  regrettable 
qu’ils  ne  forment  plus  d’ap- 
prentis ; dans  un  temps  plus 
ou  moins  rapproché,  il  en 
résultera  une  gêne  considé- 
rable pour  l’ensemble  de  la 
fabrication  des  « façonnés  » . 
La  chambre  de  commerce  de 
Lyon  ne  pourrait -elle  pas 
fonder  des  primes  d’encoura- 
gement pour  ceux  des  chefs 
d’atelier  qui  garderaient  un 
apprenti  pendant  au  moins 
trois  ans  pour  en  faire  un  bon 
ouvrier? 

C’est  depuis  une  époque 
relativement  récente  que  l’on 
s’est  mis  à réformer  d’une 
manière  plus  rationnelle  la 
décoration  et  la  construction 
des  objets  mobiliers.  Les  de- 
vants ont  été  pris , comme 
d’habitude,  par  Paris;  Lyon, 
qui  faisait  peu  et  assez  mal 
comme  dessin,  a suivi  de  près. 
La  maison  Flachat  et  Cochet 
est  la  première  qui  se  soit  mis 
à l’œuvre;  c’est  une  justice  à 
lui  rendre  que  de  la  signaler  ; 
aussi  bien,  qu’ayant  été  la  pre- 
mière à la  peine  elle  soit  la  première  à l'honneur. 
L 'Union  centrale  l’a  reconnu  en  lui  décernant  la 
récompense  la  plus  élevée;  nous  sommes  donc 
ici  en  famille  et  d’autant  plus  que  la  belle  cré- 
dence Louis  XIV  et  le  cabinet  Renaissance  en 
bois  de  noyer  ont  déjà  figuré  à l’exposition  de 


1.  L industrie  lyonnaise  de  la  soie  au  point  de  vue  de  l'art  et  de  l’enseignement  technique. 
i la  séance  de  la  Société  d’économie  politique  de  Lyon  du  26  janvier  i883. 


ueservauons  preseniees 
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l'Union  centrale  de  1882.  Toutefois,  Lyon  ignorait 
que  ces  œuvres. avaient  été  remarquées  dans  ces 
grandes  assises  du  goût  et  du  style.  On  ne  le 
croirait  pas,  les  efforts  de  l'Union  centrale  ne 
sont  ni  connus  ni  appréciés  dans  notre  région; 
nos  démarches  personnelles  pour  les  propager 
ont  été  presque  stériles.  Cependant,  MM.  Fla- 
chat  et  Cochet  ont  indiqué  la  marche  et  ont 
remporté  la  récompense  qui  était  la  sanction  de 
leur  valeur  réelle,  et  honoré  l’industrie  d’art 
locale.  Pourquoi  leur  exemple  ne  serait-il  pas 
suivi?  Leur  grande  cheminée  style  de  la  Renais- 
sance (MM.  Echernier  et  Rogniat,  architectes), 
en  bois  de  noyer  et  destinée  à une  résidence  près 
de  Lyon,  est  fort  remarquée  pour  la  pureté  et  la 
sobriété  de  ses  lignes  et  pour  la  perfection  de 
l'exécution.  On  n’oubliera  pas  de  signaler  que 
tous  les  autres  objets  d’ameublement,  de  dorure 
et  de  carton-pâte  sont  composés,  dessinés  et  exé- 
cutés absolument  dans  la  maison,  sans  aucun 
concours  d’étrangers. 

M.  Dufin  a suivi  MM.  Flachat  et  Cochet,  et, 
comme  de  juste^  dans  une  voie  rationnelle,  tou- 
tefois avec  des  tendances  empreintes  d’idées  diffé- 
rentes. Souvent  on  pourrait  faire  observer  à ce 
fabricant  qu’il  surcharge  un  peu  de  détails  et  ne 
surveille  pas  assez  l’agencement  des  lignes  géné- 
rales. Mais  ses  détails  et  ses  petites  figurines  sont 
si  adroitement  modelées  et  sculptées  que  l’on  se 
tait  bien  vite.  Il  y a dans  cette  exposition  un 
certain  meuble  à bijoux  Louis  XVI  en  buis  qui 
est  étonnant.  Une  crédence,  un  cabinet,  des 
gaines,  des  torchères  placent  M.  Dufin  au  meil- 
leur rang  parmi  nos  artistes  d’ameublement. 

Ancienne  maison  d’orfèvrerie  religieuse, 
MM.  Favier  neveux  représentent  seuls  un  art 
que  de  meilleures  études  archéologiques  ont  peu 
à peu  ramené  dans  son  véritable  caractère.  Cette 
maison  ne  se  borne  plus  à l’orfèvrerie  et  a abordé 
aussi  la  fabrication  du  cuivre  d’église,  impropre- 
ment appelé  bronze,  puisqu’il  conserve  l’éclat 
du  métal.  Aussi  elle  présente  à notre  exposition 
divers  objets,  parmi  lesquels  nous  signalons  : 
un  ostensoir  dans  le  style  du  xme  siècle,  qui 
s’éloigne  enfin  de  la  forme  vulgaire  de  soleil, 
en  ce  sens  que  la  gloire  y joue  un  rôle  moindre 
et  forme  une  sorte  de  couronne  d’épines  avec 
fleurs  et  flammes  et  deux  branches  supportant  de 
chaque  côté  la  sainte  Vierge  et  saint  Jean  repous- 
sés à la  main;  un  calice,  inspiré  de  celui  an- 
tique de  saint  Remy,  travail  simple,  soigné  et 
d'un  excellent  effet;  un  candélabre  monumental 


pour  bout  d’autel,  un  peu  surchargé  et  du 
style  particulier  à notre  région,  inspiré  par  les 
créations  de  notre  habile  architecte  Bossan;  des 
petits  candélabres  d’appartement,  imitation  de 
bandes  enroulées  comme  du  fer,  en  cuivre  poli 
et  nickelé  d’un  style  très  original,  etc.,  etc. 

La  bijouterie  et  la  joaillerie,  bien  que  leur 
importance  à Lyon  y ait  constitué  une  chambre 
syndicale,  n’offre  qu’une  exposition,  celle  de 
MM.  C.  Bourdier  et  Cie.  Comme  créations  ori- 
ginales et  brillantes  d’une  parfaite  exécution,  on  y 
distingue  : une  branche  en  brillants  et  roses  fai- 
sant broche  et  diadème,  deux  châtelaines,  une 
mouche  en  brillants  et  perles  fines  et  autres  bi- 
joux très  réussis. 

L’art  du  fer  est  représenté  d’une  manière 
distinguée,  surtout  par  MM.  Guer  et  Blanc, 
dans  une  charmante  imposte  en  forgé  et  repoussé, 
et  par  M.  Salesse  d’Oullins  (Rhône).  Les  heur- 
toirs, verrous,  clefs,  serrures,  boutons  et  poi- 
gnées de  portes,  loquets,  pentures  et  paumelles, 
lanternes,  grilles,  chenets,  pelles  et  pincettes  de 
ce  dernier  sont  exécutés  suivant  les  lois  ration- 
nelles qui  étaient  appliquées  avant  que  l’indus- 
trie s’en  fût  emparée.  Ce  qu’on  a gagné  ac- 
tuellement du  côté  de  l’économie  on  l’a  perdu 
certainement  du  côté  de  l’art.  Les  efforts  de 
M.  Salesse  méritent  d’être  signalés  et  soutenus. 

MM.  Villard  et  Tournier  luttent  avec  plus  de 
talent  que  de  profit,  peut-être,  contre  les  fontes 
ouvrées  des  grandes  usines  françaises.  Pourquoi 
les  acheteurs  préfèrent-ils  la  banalité  et  l’éco- 
nomie sur  ce  terrain?  Il  y aurait  â faire  remar- 
quer à ces  inconscients  que  des  modèles  inédits  et 
artistiquement  préparés,  comme  ceux  de  MM.  Vil- 
lard et  Tournier,  sont,  avec  une  misérable  diffé- 
rence de  prix  de  revient,  bien  préférables  à des 
productions  devenues  purement  industrielles. 

Pour  finir,  nous  citerons,  à titre  de  rensei- 
gnement : l’imprimerie  avec  MM.  Mougin- 
Rusand,  Storck  et  les  successeurs  de  L.  Perrin, 
la  reliure  de  M.  L.  Magnin,  les  peintures  sur 
verre  de  MM.  Pagnon,  Sarrazin,  l'encadre- 
ment, la  dorure,  le  carton-pâte  et  la  décoration  de 
MM.  Flachat  et  Cochet,  Bonioli  et  Labranche, 
la  sculpture  et  le  modelage  de  MM.  Clauses, 
Flachat  et  Cochet,  Miaudre;  enfin  la  menuiserie 
de  M.  Denat,  qui  complètent  d'une  manière 
absolue  ce  qu’on  peut  faire  dans  la  voie  des  ap- 
plications véritablement  perfectionnées. 

E.-L.-G.  Charvft. 
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FAITS  1 

L’école  d’ébénisterie  a Paris.  — La  dis- 
tribution des  prix  du  patronage  des  enfants  de 
l’ébénisterie  a eu  lieu  dimanche,  3 février,  à la 
mairie  du  IV®  arrondissement. 

La  cérémonie  était  présidée  par  M.  Jules 
Comte,  inspecteur  général  des  écoles  d’art  déco- 
ratif. La  séance  a été  ouverte  par  le  compte 
rendu  des  travaux  de  l’année, présenté  par  M.  Le- 
moine, fondateur  et  président  du  patronage. 

M.  Jules  Comte  a ensuite  prononcé  un  dis- 
cours fréquemment  applaudi.  Nous  en  reprodui- 
sons l’intéressant  passage  que  voici  : 

« Dans  l’état  actuel  de  la  civilisation,  la  lutte 
pour  la  vie  est  devenue  la  condition  des  indus- 
tries , comme  elle  a toujours  été  celle  des 
peuples  et  des  individus  ; il  y a là,  à des  degrés 
divers,  pour  tous  les  enfants  de  la  grande  patrie 
française,  des  devoirs  à remplir  ; pour  les  patrons, 
ce  sont  surtout  des  outillages  à transformer, 
afin  de  se  mettre  à la  hauteur  des  nations  voi- 
sines qui,  dernières  venues  dans  certaines  indus- 
tries, ont  pu,  dès  le  principe,  mettre  à profit  tous 
les  progrès  de  la  science  moderne;  pour  les 
ouvriers,  ne  faut-il  pas  qu'eux  aussi  se  rendent 
compte  des  difficultés  inhérentes  à de  telles 
transformations,  et  que,  par  des  arrangements 
équitables,  ils  inspirent  confiance  aux  capitaux 
désireux  de  leur  assurer  des  moyens  de  travail?  » 
M.  Comte  s’est  plaint  aussi  de  la  manie  du 
bibelot,  qui  s’exerce  au  détriment  du  progrès  des 
industries  d’art.  « Sans  doute,  a-t-il  dit,  l’ancien 
a du  bon,  et  je  m’en  voudrais  d’en  médire;  mais 
c’est  dans  les  vieux  hôtels,  dans  les  châteaux 
d’autrefois,  c’est  dans  les  musées  surtout  qu’est 
la  place  de  tous  ces  souvenirs  des  âges  qui  ont 
précédé  le  nôtre.  Aurions-nous  eu  les  magnifi- 
cences du  style  de  Louis  XI V si  la  cour  et  l’aris- 
tocratie d'alors  n’avaient  compris  et  voulu  que 
l’art  de  la  Renaissance?  » 

On  ne  saurait  mieux  ni  plus  justement  dire. 

Les  récompenses  ont  ensuite  été  remises  aux 
lauréats. 

* 

* * 


» I VE  RS 

Le  concours  de  Beauvais. — Le  J ournal  offi- 
ciel vient  de  publier  le  programme  du  prochain 
concours  de  la  manufacture  de  Beauvais.  En 
voici  la  partie  essentielle  : 

Art.  iCr.  — Le  sujet  du  concours  est  le  modèle 
d’une  bordure  en  tapisserie  destinée  aux  quatre 
panneaux  : le  Printemps , l Etc , V Automne , 
l'Hiver,  qui  seront  exécutés  à la  manufacture 
nationale  de  Beauvais  d’après  les  compositions  de 
M.  F.-L.  Français. 

La  bordure  devra  être  composée  de  manière  à 
pouvoir  se  prêter  aux  modifications  de  détail  et 
de  ton  nécessaires  pour  la  mettre  en  harmonie 
avec  chacun  des  quatre  panneaux. 

* 

* * 

Le  Concours  de  Sèvres.  — Voici,  d’autre 
part,  le  programme  que  vient  de  publier  l’admi- 
nistration des  beaux-arts  pour  le  prochain  con- 
cours de  la  manufacture  de  Sèvres,  en  1884-85. 

C’est  une  cheminée  de  boudoir  avec  supports 
et  chambranles.  Les  accessoires  de  la  décoration 
supérieure  et  les  accessoires  servant  à l’éclairage 
pourront  faire  corps  avec  la  cheminée.  Dans  le 
cas  de  l’adjonction  du  métal  à la  porcelaine,  une 
grande  sobriété  est  recommandée  dans  l’emploi 
de  cette  matière. 

Le  délai  fixé  pour  la  première  épreuve  du  con- 
cours, comprenant  un  dessin  géométral  de  la 
cheminée  et  un  dessin  à l’effet  aux  3/ioes  du  mo- 
dèle, est  le  20  mai  1884. 

Espérons  que  ce  concours  sera  plus  satisfaisant 
que  le  précédent,  lequel,  on  s’en  souvient,  com- 
prenait la  composition  d’un  surtout  de  table. 

C’est  pour  stimuler  sans  doute  le  zèle  des  con- 
currents que  le  gouvernement  porte  cette  année 
la  valeur  du  prix  de  ce  concours  de  2,000  francs 
à celle  de  5,000  francs. 

Pour  la  première  épreuve,  une  somme  de 
3,000  francs  sera  répartie  entre  les  concurrents, 
quel  qu’en  soit  le  nombre,  admis  à subir  la 
seconde. 


Pendant  le  mois  de  janvier,  il  n’y  a pas  eu 
d’autre  vente  importante  que  celle  du  baron  Ury 
de  Gunzburg,et  encore  ne  s’est-elle  pas  faite  à 
l’hôtel  Drouot,  mais  dans  la  galerie  Georges 
Petit,  8,  rue  de  Sèze,  qui  paraît  réservée  désor- 
mais aux  grandes  solennités  artistiques. 

Depuis  longtemps,  du  reste,  le  besoin  se  fai- 
sait sentir  d’une  salle  bien  aménagée,  où  le  public 
élégant,  qu’éloignent  les  odeurs  de  l’hôtel  des 
ventes,  pût  venir  assister  à son  aise,  dans  de 
bons  fauteuils,  aux  combats  des  enchères. 

Déjà  une  première  tentative  avait  été  faite 
l’année  dernière,  le  5 avril,  pour  la  vente  de 
tableaux  du  prince  Narischkine.  Elle  avait  par- 
faitement réussi.  La  vente  Gunzburg,  qui  est  la 
seconde,  n’a  pas  eu  moins  de  succès.  Désormais, 
nous  l’espérons,  toutes  les  grandes  ventes  se 
feront  dans  la  galerie  Georges  Petit,  tant  que  la 
société  des  commissaires-priseurs  ne  fera  rien 
pour  offrir  à sa  clientèle  d’élite  quelques  adoucis- 
sements aux  tortures  qu’elle  lui  fait  subir. 

Le  baron  de  Gunzburg,  membre  bien  connu 
de  la  colonie  russe  à Paris,  avait  chargé 
M*  Chevallier  et  Charles  Mannheim  de  diriger 
sa  vente,  qui  s’est  faite  devant  un  public  trié^sur 
le  volet  dans  le  monde  de  la  curiosité,  l’élite 
des  amateurs  parisiens  et  les  marchands  di 
primo  cartello.  On  aurait  dit  une  première  à 
l’Opéra. 

Citons  au  hasard  quelques-uns  des  assistants. 
Parmi  les  collectionneurs  : le  comte  et  la  com- 
tesse de  Fresne,  le  comte  de  la  Beraudière, 


MM.  Jules  et  Charles  Ephrussi,  de  Champeaux, 
vicomte  Salignac  Fénelon,  baron  de  Hirsch, 
comte  de  Gramont,  lord  Clifford,  comte  Pillet 
Will,  colonel  Clarke,  Valpinçon,  Charles  Pillet, 
l'ancien  commissaire-priseur,  MM.  Depret  et 
Wilkinson  ; puis,  parmi  les  marchands  et  mar- 
chandes célèbres  : Mme  Boisse-Lelong,  M",e  Falize, 
MM.  Malinet,  Guenot,  Barre,  Sichel,  Vidalenc, 
Lecomte,  Vail,  Bing,  Stettiner,  Strauss,  l’ancien 
chef  d’orchestre  de  l’Opéra  et  des  bals  de  la 
cour  et  enfin  les  deux  grands  antiquaires  de 
Londres  : Wertheimer  et  Joseph  Durlacher. 

* 

* * 

La  vente  commence  d’abord  par  quelques 
escarmouches,  des  potiches  de  Chine,  des  pots  de 
Nuremberg,  des  vases  céladon,  des  cloisonnés, 
des  fiambeaux  en  porcelaine  de  Saxe,  des  pan- 
neaux peints  en  grisaille  sur  fond  rouge  de  ver- 
nis Martin  qui  se  vendent  dans  les  prix  doux  de 
100  à 2,000  francs. 

M*  Chevallier  met  ensuite  en  vente  les  bronzes 
d’art  et  M.  Ferdinand  Bischoffsheim  se  fait  adjuger, 
pour  6,200  francs,  les  deux  statuettes  en  bronze 
représentant  Bacchus  et  4r> ane.  — Le  sympa- 
thique Emile  Barre,  mon  voisin,  achète  au  prix 
de  2,100  francs  deux  grands  chenets  italiens  de 
la  Renaissance,  pour  lesquels  je  lui  fais  mon  sin- 
cère compliment. 

Peu  à peu  on  s’anime.  L’assistance,  sous  le 
coup  d’une  certaine  émotion,  paraît  nerveuse  et 
les  grands  prix  ne  tardent  pas  à se  produire;  on 
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regarde  déjà  du  côté  des  beaux  objets  si  admirés 
lors  de  l'exposition. 

Arrivent  d’abord  les  lustres  ; les  deux  premiers 
en  bronze  ciselé  et  doré  du  temps  de  Louis  XIV, 
le  troisième  avec  de  nombreuses  pendeloques  en 
cristal  de  roche  sur  une  monture  de  style 
Louis  XVI.  Le  premier  est  adjugé  à 9,000  francs 
à M.  Pinard,  le  second  à i 8,000  francs  à 
M.  Cahen  d’Anvers  et  le  troisième,  dont  Mann- 
heim, toujours  modeste,  avait  demandé  1 2,000  fr., 
est  acheté  pour  16,000  francs  par  M.  Rilkopf. 

Deux  flambeaux  en  bronze  ciselé  et  doré  de 
l’époque  Louis  XV,  indiqués  sur  le  catalogue 
comme  un  modèle  rocaille  du  temps  de  Louis  XIV, 
ce  qui  est  une  véritable  contradiction,  se  vendent 
2,400  francs  sur  la  mise  à prix  de  2,500. 

Ici  je  proteste  de  toutes  mes  forces  contre  le 
goût  du  public,  qui  ne  consent,  quelques  instants 
après,  à payer  que  1,505  francs  deux  beaux 
chandeliers  en  argent  de  la  Régence  (1725), 
1,605  francs  deux  autres  datés  de  1783,  et  qui 
arrive  difficilement  à donner  2,800  francs  d’une 
admirable  paire  de  flambeaux  rocaille  poinçon- 
nés en  1746. 

Voyons,  est-ce  logique  ? 2,400  francs  du 
bronze  doré  ou  plutôt  redoré,  1,500  francs  de 
l'argent  merveilleusement  ciselé.  Est-ce  que  les 
orfèvres  n’étaient  pas  les  plus  merveilleux  artistes 
décorateurs  du  temps  ? 

Le  goût  du  public  est  vraiment  étrange  ! 

* * 

* 

La  vente  continue  par  quelques  bois  dorés,  et 
deux  grandes  consoles  Louis  XVI  obtiennent, 
l’une  4,100  francs,  l’autre  4,700  francs.  La 
première  échoit  à M.  Lowengard;  la  seconde  à 
M.  Joly. 

Une  admirable  commode  Louis  XV,  de  forme 
contournée,  en  laque  noir  et  or,  avec  bronzes 
rocaille  ciselés  et  dorés,  dépassant  la  mise 
à prix  de  20,000  francs , est  achetée  pour 
23,100  francs  par  M.  Defœr  bey , un  Belge 
devenu  un  nabab  en  Egypte. 

M.  Malinet  devient  ensuite,  à 44,000  francs, 
l’acquéreur,  pour  le  compte  de  Mme  la  vicomtesse 
de  Courval,  du  buste  en  marbre  blanc  de  Marie- 
Adélaïde  Girault  Servat  sculpté  par  Iloudon,  en 
1776,  une  merveille  d’élégance  et  de  grâce  que 
M.  de  Gunzburg  avait  eu  par-dessus  le  marché 
lorsqu’il  acheta  le  château  de  Champbaudoin. 
M.  Lowengard,  le  riche  marchand  de  la  rue  de 
Buflault,  qui  fait  sur  une  grande  échelle  le 


commerce  des  tapisseries  anciennes,  prend  à 
2,750  francs  un  écran  en  bois  sculpté,  garni 
d’une  belle  tapisserie  de  la  Savonnerie  à mé- 
daillon, représentant  la  fable  du  Renard  et  la 
Cigogne.  Les  produits  de  la  Savonnerie  ont 
presque  tous  disparu.  C’est  là  une  bonne  acqui- 
sition. Chose  bizarre  : un  écran  en  tapisserie  des 
Gobelins,  certainement  très  beau  aussi,  mais  bien 
moins  rare,  se  vend  ensuite  à M.  de  Ferté  au 
prix  considérable  de  5,700  francs.  Il  faut  dire 
que  Mannheim  n’avait  fixé  sa  mise  à prix  qu’à 
2,500  francs.  Selon  nous,  il  était  dans  le  vrai. 

* 

* * 

Nous  arrivons  maintenant  aux  gros  morceaux 
de  la  vente  Gunzburg  : les  Douze  Mois  de 
l’année  et  les  cinq  tapisseries  de  la  suite  de  Don 
Quichotte  d’après  Coypel.  C’était  là  le  principal 
attrait  de  la  journée. 

Les  cinq  tapisseries  des  Gobelins  au  fond 
crème  et  bistre  sont  d’abord  mises  en  vente  sépa- 
rément et  donnent  les  résultats  suivants  : 

Don  Quixotte  estant  à Barcelone  danse  au 
bal  que  lu)' donne  Don  Antonio.  — Signée  Cozette. 
(Haut.,  3'", 60,  larg.,  4"’, 70),  31,000  francs.  A la 
vente  Double  cette  tapisserie  n’avait  obtenu  que 
10,400  francs. 

La  fausse  princesse  Micrornicon  vient  prier  Don 
Quixotte  de  la  remettre  sur  le  trône.  — 
(Haut.,  3"’, 40,  larg.,  2m,8o),  17,000  francs. 

Don  Quixotte  fait  chevallier  par  Vhoste  de 
l'hôtellerie.  — Signée  Cozette.  (Haut.,  3"', 60, 
larg.,  2M‘,75),  17,500  francs. 

Entrée  de  Sancho  dans  Vile  de  Barataria.  — 
Signée  Audran,  qui  fut  directeur  des  Gobe- 
lins. (Haut.,  3m,6o,  larg.  3'n,9o),  14. 100  francs. 

Poltronnerie  de  Sancho  à la  chasse.  — Signée 
également  Audran  (1750).  (Haut.,  3"', 40 , 
larg.,  3"‘,9o),  20,000  francs. 

Le  tout  est  remis  en  vente  au  prix  de 
99,600  francs.  — Après  une  lutte  épique,  le  lot 
est  adjugé  à Mme  Sluys,  une  collectionneuse  de 
haut  goût  qui  opère  non  pour  M.  Mackay,  le 
richissime  Américain,  comme  on  l’a  dit,  mais 
parfaitement  pour  elle.  Mme  Sluys  possède  déjà 
des  bronzes  étourdissants  du  temps  de  Louis  XV. 
Personne  ne  connaît  mieux  qu’elle  cette  char- 
mante époque  si  bien  française  du  rocaille. 

* 

* * 

Les  Douze  Mois  de  l’année  de  Claude  Audran, 
gravés  par  Jean  Audran,  passent  ensuite  devant 
Mc  Chevallier. 
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Ces  douze  panneaux  sont  de  véritables  trésors 
artistiques.  Le  Garde-Meuble  n’en  possède  que 
neuf  et  cette  suite  complète  est  sans  doute  unique. 
Longtemps  à vendre  à Versailles  sous  le  second 
Empire,  elle  était  la  propriété  de  Miss  Howard, 
qui  en  faisait  demander  12,000  francs  par  un 
marchand  nommé  Masson. 

Rien  de  plus  beau  que  la  composition,  le  des- 
sin et  l’harmonie  de  couleurs  de  ces  tapisseries 
sur  fond  chamois,  bien  supérieures  à la  série  pré- 
cédente. Sans  doute,  elles  servaient  de  feuilles 
d’écran  dans  un  château  royal.  ChezM.  de  Gunz- 
burg,  elles  garnissaient  sur  un  fond  neutre  sa 
salle  à manger  et  produisaient  un  effet  décoratif 
prodigieux;  chaque  panneau  a 2m, 85  de  haut  et 
comprend  trois  parties.  Chaque  médaillon  du 
centre  représente  un  des  douze  grands  dieux  ou 
déesses  de  l’Olympe.  Dans  un  écusson  plus  petit 
placé  au  sommet  apparaît  un  des  douze  signes  | 
Zodiaque.  Enfin,  dans  la  décoration  occupant  le 
bas  du  panneau,  sont  représentés  les  différents 
attributs  des  dieux  ainsi  que  les  fleurs  et  les  ani- 
maux qui  leur  étaient  consacrés. 

Mannheim  indique  le  prix  de  60, ex  francs. 

On  part  de  30,000;  en  quelques  bou  tes  en- 
chères s’élèvent  à 60,000  francs  pour  ..‘arrêter  à 
62,500,  prix  auquel  les  Douze  Moi?  deviennent 
la  propriété  de  AI.  Boucheron,  le  riche  marchand 
de  diamants.  Il  a fait  là  une  acquisition  artis- 
tique dont  nous  le  félicitons  sincèrement. 

Que  dire  ensuite?  Après  cette  émouvante  en- 
chère, tous  les  spectateurs  se  lèvent,  et  c’est  au 
milieu  d’un  certain  désordre  que  la  vente  pour- 
suit son  cours  : deux  tapisseries  des  Gobe- 
lins,  reproduisant,  dans  des  bordures  carrées 
simulant  du  bois  doré,  des  scènes  de  l’histoire 
de  Don  Quichotte,  sont  adjugées  18,500  francs  à 
AI.  Ferdinand  Bischoffsheim. 

C’est  la  clôture  de  la  vente  Gunzburg  dont 
le  total,  en  une  seule  vacation  de  trois  heures, 
s’élève  à 468,162  francs. 

* 

♦ * 


Les  vieux  Sèvres  sont  choses  fort  rares  ! 

A chaque  fois  qu’il  se  présente  une  belle  pièce, 
il  y a tout  un  groupe  de  millionnaires  disposés  à/ 
l’acheter  à n’importe  quel  prix.  Les  Anglais  sur- 
tout raffolent  des  produits  anciens  de  notre  manu- 
facture royale  de  porcelaines.  C’est  la  collection 
aristocratique  par  excellence  et  tous  les  hauts 
barons  de  la  finance,  tant  à Londres  qu’à  Paris, 
se  disputent  ces  morceaux  de  roi. 

C’est  dire  les  hauts  prix  qui  ont  été  obtenus 
dans  la  vente  du  marquis  d’Osmond,  faite  à la 
salle  8 de  l’hotel  Drouot , par  M®  Escribe , 
comme  commissaire-priseur,  et  par  M.  Arthur 
Bloche  comme  expert. 

Une  paire  de  très  beaux  vases  en  forme 
d’ tmphore,  de  l’époque  où,  sous  Louis  XV,  le 
style  qui  sera  adopté  pendant  tout  le  règne  de 
Louis  XVI  commence  à dominer,  a valu 
86  00  francs. 

Un  très  beau  vase  au  fond  vert  céladon,  avec 
de  gracieuses  compositions  d’après  Bughem,  de 
45  centimètres  de  hauteur,  51,100  francs. 

Deux  vases  à panse  cylindrique,  décorés  en 
gros  bleu,  avec  des  sujets  de  Boucher,  des  anses 
formées  de  volutes,  de  grecques  et  des  guirlandes 
de  fleurs  se  détachant  en  haut  relief  à six  moules, 
65,000  francs. 

Une  jardinière  en  forme  d’éventail,  décorée,  en 
*757)  oar  ‘ison,  de  ce  rose  Pompadour  qut 
venait  d'être  trouvé  par  Xhrouet,  59, 100  francs. 

Toutes  ces  pâtes  tendres  étaient  des  objets  de 
famille  et  le  marquis  d’Osmond  les  avait  trou- 
vés dans  la  succession  de  l’une  de  ses  tantes, 
AIn,e  la  comtesse  de  Boigne. 

Les  86  numéros  du  catalogue  ont  donné  un 
total  de  415,730  francs. 

Sur  ce,  amis  lecteurs,  au  mois  prochain.  Il  y a 
encore  de  belles  ventes  en  perspective.  Les 
experts,  les  commissaires-priseurs,  les  marchands 
se  plaignent.  C’est  l’usage.  Mais  rassurez-vous,  la 
curiosité  n’est  pas  morte. 

Démocède. 


L’Imprimeur-Editeur  Gérant:  A.  Quantin. 


A.  Quautin,  ioiprimcur-^ditour. 
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a courte  monographie  que  nous  avons  eu  soin  de  publier 
sur  l’art  des  cuivres  anciens  au  Cachemire  et  au  petit 
Thibet  nous  a valu  les  suffrages  des  personnes  qui 
s’occupent  particulièrement  des  questions  artistiques  rela- 
tives à l’Orient.  Ainsi  MM.  Ph.  Burty,  [Champfleury. 
Victor  Champier,  Th.  Deck,  le  colonel  Duhousset,  Emile 
Soldi,  Jacques  de  Biez,  etc.  se  sont  intéressés  à notre 
travail  et  nous  ont  vivement  engagé  à con- 
tinuer nos  recherches  sur  un  sujet  aussi  peu 
7 connu  en  Europe.  Nous  nous  hâterons 
O d’ajouter  que  deux  savants  anglais  du  musée 
de  Kensington,  MM.  Birdwood,  l’auteur 
éminent  des  « Indian  Arts  »,  et  Purdon-Clarke,  dont  la  compétence  en  matière 
d'art  oriental  est  si  universellement  reconnue,  ne  nous  ont  pas  marchandé  non 
plus  leur  approbation. 

Nous  croyons  donc  faire  une  œuvre  utile  en  offrant  aujourd’hui  aux 
lecteurs  de  la  Revue  des  Arts  décoratifs,  dans  laquelle  M.  Champier  a bien 
voulu  nous  donner  l’hospitalité,  un  travail  sur  les  cuivres  anciens  de  l’Hima- 
laya  occidental.  Le  Koulou,  le  Kangra  et  le  Tchamba  sont  des  contrées  limi- 
trophes, d’une  étendue  relativement  restreinte,  mais  l’art  des  cuivres  y a pris 
un  développement  considérable. 

Le  pays  de  Koulou,  autrefois  gouverné  par  un  rajah  qui  résidait  à Soul- 
tanpour,  est  habité  par  une  population  douce  et  laborieuse.  Ce  petit  pays 
himalayen,  pittoresque  entre  tous,  est  arrosé  par  la  Bias  et  son  affluent  la 
Tirtân-Nândi;  il  est  couvert  de  forets  épaisses  composées  de  cèdres,  de  pins, 
de  sapins,  de  rhododendrons  arborescents,’  de  lauriers  et  de  sveltes  bambous. 
Les  habitants,  adonnés  autrefois  à une  espèce  de  chamanisme  dont  les  pra- 
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tiques  étranges  n’ont  pas  encore  entièrement  disparu,  font  partie  aujourd'hui  des 
sectaires  de  Brahma  : ils  professent  une  religion  dégénérée,  que  les  savants  anglais  et 
allemands  désignent  sous  le  nom  d’  « Hinduisme  ».  Les  Koulous  habitent  des  maisons 
solidement  construites  en  pierres  d’une  forme  toute  particulière;  ils  possèdent  dévastés 
temples  souvent  édifiés  avec  goût;  ils  sont  laborieux  et  leurs  champs  de  riz,  qui  forment 
des  terrasses  disposées  en  gradins,  s’estompent  agréablement  sur  le  sombre  vert  des  forêts. 

Les  habitants  du  Koulou  se  distinguent  aussi  de  leurs  voisins  par  l’étrange  coutume 
de  la  polyandrie  qui  se  rencontre  fréquemment  parmi  eux.  Comme  pour  l’architecture, 
ils  possèdent  aussi  pour  le  travail  des  métaux  des  dispositions  marquées,  et  nous  verrons 
par  la  suite  qu’ils  ont  su  créer  des  œuvres  pleines  de  goût  et  d’originalité. 

En  franchissant  les  contreforts  méridionaux  de  l’Himalaya  pour  quitter  le  Koulou, 
on  descend  dans  la  fertile  vallée  de  Kangra,  fameuse  par  ses  riches  plantations  de  thé  et 
par  l’esprit  industrieux  de  ses  habitants.  Kangra  possédait  autrefois  son  prince  indigène, 
mais,  comme  à Soultanpour,  un  fonctionnaire  britannique  a remplacé  le  rajah  hindou. 
Les  ruines  splendides  du  temple  de  Baïdjnath  témoignent  en  faveur  d'un  passé  glorieux, 
et  le  temple  à coupole  d’or  qui  s’élève  au  centre  de  la  cité  de  Kangra,  ainsi  que  quelques 
façades  de  maisons  fouillées  avec  art,  prouvent  jusqu’à  quel  point  les  anciens  habitants 
étaient  riches  et  aimaient  le  luxe.  Aujourd’hui  temples  et  maisons  menacent  ruine,  mais, 
en  revanche,  le  bazar  de  Kangra  renferme  encore  de  remarquables  objets  d’art  en  métal, 
en  bois  de  santal,  en  ivoire,  etc.  Nous  y avons  recueilli  de  fort  beaux  spécimens. 

Quant  à la  principauté  de  Tchamba,  elle  a conservé  un  semblant  d’indépendance.  Le 
jeune  rajah  qui  règne  dans  la  vallée  du  Ravi  peut  se  croire  souverain,  surtout  quand,  au 
cœur  de  la  saison  chaude,  son  mentor  anglais  a quitté  cette  belle  vallée  pour  se  rendre  en 
villégiature  à Dalhousie,  sanitarium  anglais  des  plus  renommés.  Mais,  s’il  voulait  faire 
acte  de  souverain,  il  serait  vite  rappelé  à la  réalité. 

Le  pays,  presque  exclusivement  forestier,  est  un  des  plus  beaux  de  l'Himalaya  occi- 
dental. Plus  agreste  et  plus  sauvage  que  le  Cachemire  et  le  Koulou,  il  est  cependant  moins 
âpre  et  surtout  moins  dénudé  que  le  Baltistan.  Ses  habitants  possédaient  autrefois  une 
culture  remarquable;  une  série  de  peintures  exquises,  représentant  les  scènes  intimes  de 
la  cour  de  Tchamba,  au  dernier  siècle,  sont  pour  l’ethnographie  et  pour  l’art  des  trésors 
inestimables. 

A Tchamba,  nous  avons  pu  nous  procurer,  grâce  à la  libéralité  du  jeune  prince, 
une  série  de  vases  en  cuivre  d’un  haut  intérêt. 

Si  l’art  du  Cachemire  tient  à la  fois  de  celui  de  la  Perse,  de  l’Inde  et  de  la  Chine, 
nous  pouvons  dire  que  l’art  du  Koulou,  du  Kangra  et  du  Tchamba  est  éminemment 
hindou  , tout  en  conservant  une  note  personnelle  et  véritablement  originale.  Nous  y 
vovons  des  formes  plus  sobres,  des  décorations  moins  surchargées  et  moins  tourmentées 
dans  les  détails,  qu’au  centre  et  au  sud  de  l'Inde. 

Les  cuivres  anciens  de  i’Himalaya  occidental  portent,  comme  les  monuments  de  cette 
contrée,  la  marque  particulière  du  génie  aryen,  tandis  que  les  fabrications  du  Bengale,  et 
surtout  celles  du  Dekan  et  du  Mysore,  rappellent  également  les  édifices  de  ces  régions  où 
le  génie  aryen  s’est  trouvé  en  contact  intime  avec  un  art  autochthone,  dont  nous  rencon- 
trons les  traces  manifestes  dans  l'Indo-Chine  et  jusque  dans  les  îles  de  Sumatra  et  de 
Java.  Nous  sommes  convaincu  de  la  supériorité  artistique  des  Aryens  sur  leurs  voisins, 
et  peut-être  notre  petit  travail,  ainsi  que  le  précédent  sur  les  cuivres  anciens  du  Cache- 
mire, servira-t-il  à démontrer,  une  fois  de  plus,  combien  cette  supériorité  éclate  jusque 
dans  les  industries  métalliques. 
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DES  DIFFÉRENTES  MATIERES  METALLIQUES  EMPLOYEES 
DANS  I.’ HIMALAYA  OCCIDENTAL 

Les  populations  du  Koulou,  du  Kangra  et  du  Tchamba  sont  obligées,  d’après  les 
prescriptions  de  leur  religion,  de  se  servir  exclusivement  d’objets  en  cuivre  jaune1 2.  Nous 
disons  cuivre  jaune,  car  la  dénomination  de  laiton,  serait  absolument  impropre  pour 
désigner  l'alliage  dont  se  servent  les  chaudronniers  de  ces  contrées.  L’or,  l’argent,  le  fer, 
l'étain,  le  plomb,  le  mercure,  le  cuivre  et  le  zinc  sont  les  huit  métaux  qui  servent  à la 
composition  de  cet  alliage,  et,  selon  les  proportions  de  ces  différents  métaux  dans  le  mé- 
lange, la  couleur,  le  poids,  la  solidité  et  la  sonorité  de  l’objet  varient3. 

Nous  avons  eu  soin  de  faire  faire  analyser  plusieurs  de  ces  alliages,  et  nous  avons 
constaté  que  les  vases  d’un  beau  jaune  contiennent  une  quantité  d'or  relativement  con- 
sidérable; les  vases  d’une  sonorité  remarquable,  beaucoup  d’argent;  les  plus  durs,  beau- 
coup d’étain;  enfin,  les  plus  pesants,  une  très  grande  quantité  de  plomb.  Les  objets 
inférieurs  se  composent  surtout  de  cuivre  et  de  zinc,  auxquels  on  a mélangé  une  infime 
partie  d’étain.  Les  autres  métaux  sont  exclus  de  cet  alliage. 

Les  vases  de  l'Himalaya  occidental  sont  ou  fondus,  ou  martelés,  et  très  rarement 
repoussés. 

Le  travail  le  plus  répandu  dans  ces  contrées  est  le  martelage,  qui,  employé  pour  des 
pièces  parfois  d'une  taille  considérable,  exige  une  habileté  consommée  de  la  part  de 
l'artiste.  Des  vases  sacrés,  de  grande  dimension,  sont  composés  d'épaisses  plaques  de  métal 
laminées  au  moyen  du  martelage  et  soudées  ensemble;  le  bec,  l’anse  (parfois  artiste- 
ment  évidée),  le  col  et  le  pied  ont  été  passés  sur  une  espèce  de  tour,  puis  soudés  au  vase. 

Quelques  parties,  comme  l’anse,  le  bec,  le  col  et  le  pied,  sont  décorées  de  ciselures 
au  burin. 

Nous  avons  rapporté  un  vase  de  Soultanpour  dont  l'anse  est  évidée,  et  un  autre, 
de  Tchamba,  dont  le  col,  le  pied,  l'anse  et  le  bec  sont  en  cuivre  jaune,  tandis  que  le  corps 
même  du  vase  est  couvert  d'une  patine  foncée,  qui  tranche  heureusement  sur  le  reste  et 
donne  à ce  vase  un  aspect  polychrome  d'un  charme  exquis.  La  patine  de  ce  vase  a été 
obtenue  par  une  forte  dose  d'étain,  alliée  au  cuivre  et  à d’autres  matières  métalliques.  Ce 
magnifique  objet  se  trouvait  depuis  des  siècles  dans  la  famille  royale  de  Tchamba. 

Un  autre  vase  sacré,  de  plus  petite  taille,  vient  également  de  Tchamba.  Il  est  de 
même  forme  que  le  précédent,  mais  tout  en  cuivre  jaune.  Ce  vase,  sobrement  ciselé, 
repose  sur  un  large  pied,  et  son  bec  lourd  et  massif  part  tout  droit  de  la  panse,  signe 
caractéristique  de  beaucoup  de  vases  hindous  et  thibétains. 

Les  pièces  fondues  sont  obtenues  par  les  mêmes  procédés  que  ceux  qu’on  emploie 
en  Europe,  et  les  creux,  suivant  qu’ils  ont  été  plus  ou  moins  bien  faits,  font  paraître 
l’objet  plus  fin  ou  plus  grossier.  L'artiste  hindou  corrige  rarement  avec  son  ciseau  les 
aspérités  de  la  fonte.  Le  métal  coulé  dans  le  moule  prend,  selon  sa  composition,  des 

1.  Nous  ne  parlons  pas  ici  des  fabrications  en  or,  argent,  fer  ou  acier. 

2.  Voir  Birdsvood,  Indian  Arts. 
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reflets  dorés  du  plus  bel  effet;  naturellement,  sa  sonorité  dépend  aussi  beaucoup  de 
l’alliage.  Les  objets  repoussés  sont  fort  rares  et,  en  tout  cas,  fabriqués  d’une  toute  autre 
manière  que  ceux  du  Cachemire.  A Srinagar,  on  repousse  le  métal  par  derrière  au  moyen 
d’une  seringue  ou  d’autres  outils  de  formes  appropriées  à ce  travail,  tandis  que  dans 
l’ Himalaya  occidental  le  repoussage  (si  toutefois  on  peut  appeler  ainsi  un  genre  spécial 
de  ciselure)  ne  se  pratique  généralement  que  sur  la  pièce  fondue,  en  fouillant  les  creux, 
en  ravivant  les  arêtes,  en  enlevant  la  couture  et  en  corrigeant  tous  les  défauts  que  la  fonte 
peut  présenter. 

Les  objets  en  métal,  fondus  ou  martelés,  sont  ensuite  décorés  de  ciselures,  et  nous 
savons  déjà  comment  procède  le  ciseleur  indigène'.  Les  outils  dont  ils  se  servent  sont 
d'une  simplicité  extraordinaire. 

L’artiste  ne  se  contente  généralement  pas  de  la  ciselure;  souvent  aussi,  il  incruste 
l’objet  qu’il  fabrique  de  métaux  étrangers,  tels  que  le  cuivre  rouge  et  même  l’argent; 
parfois  même,  il  le  décore  de  niellés. 

Dans  le  premier  cas,  il  applique  les  feuillettes  en  cuivre  rouge  ou  en  argent,  au 
moyen  du  martelage  sur  la  surface,  ou  il  a préalablement  pratiqué  des  incisions  en 
queue  d'aronde  ou  de  petites  hachures.  Le  dessin  en  a été  disposé  de  cette  façon  sur 
l’objet. 

Le  niellé  de  l’Himalaya  occidental  est  d’une  composition  analogue  à celui  du 
Cachemire,  seulement  il  est  plus  solide  et  plus  brillant  et  se  rapproche,  sous  ce  rapport, 
de  celui  de  Mouradabad.  La  masse  noire  est  coulée  dans  les  creux  que  le  ciseleur 
a obtenus  sur  la  surface  de  l’objet  au  moyen  de  son  ciseau,  et  ces  parties  niellées  servent  à 
faire  ressortir  les  dessins. 

Le  même  objet  peut  être  à la  fois  incrusté  et  niellé1 2. 

Je  ne  parlerai  pas  ici  du  bidri,  genre  de  damasquiné  fort  estimé  aux  Indes:  c'est  un 
procédé  que  j’ai  déjà  longuement  expliqué  dans  ma  précédente  publication  3. 


II 


DES  DIFFÉRENTES  ESPECES  DE  CUIVRES 

Tandis  que  les  peuples  européens  se  servent  toujours  de  vaisselle  en  porcelaine, 
en  verre  et  en  argent,  les  Hindous  emploient  exclusivement  le  cuivre  pour  leurs 
usages  domestiques  et  les  pratiques  de  leur  culte.  Les  anciennes  sculptures  bouddhiques, 
ainsi  que  les  peintures  murales  des  temples  et  des  palais,  qui  recouvrent  un  stuc 
délicat,  nous  représentent  divers  objets  d’.un  usage  domestique  ou  religieux,  et  nous 
permettent  de  juger  des  modifications  apportées  par  la  suite  des  temps  dans  la  forme  et 
la  décoration. 


1.  Voir  Ch.  E.  de  Ujfalvv,  les  Cuivres  anciens  du  Cachemire  et  du  petit  Thibet.  Paris,  1883. 

2.  Voir  Ch.  E.  de  Ujfalvy,  les  Cuivres  anciens  du  Cachemire  et  du  petit  Thibet.  Paris,  1883.  (La  matière  noire  est 
composée  généralement  d’une  sorte  d’émail  formé  de  389  parties  de  soufre,  72  de  cuivre,  50  de  plomb,  38  d argent  et 
36  de  borax;  ede  est  introduite  dans  les  creux  sur  la  plaque  chauffée  au  rouge  brun). 

3.  Le  bidri  est  un  mélange  de  cuivre,  de  plomb  et  d’étain  dont  la  surface,  après  avoir  été  incrustée  d’argent,  est 
rendue  noire  au  moyen  d’une  solution  de  sel  ammoniac,  de  salpêtre,  de  chlorure  de  calcium  et  de  vitriol  bleu.  Les  parties 
en  argent  reparaissent  au  polissage.  Voir  Birdwood,  Indian  Arts. 
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Les  cuivres  anciens  se  présentent  sous  un  grand  nombre  déformés  différentes,  variant 
selon  l'usage. 

i°  Le  Iota1.  L’écorce  sphérique  d’un  fruit  a dû  être  la  première  tasse  ou  jatte  dont 
l’homme  se  servait  primitivement,  soit  pour  boire,  soit  pour  conserver  un  liquide  quand 
il  trouva  le  creux  de  sa  main  insuffisant.  Cette  jatte  naturelle  présentait  d’ailleurs  deux 
défauts  capitaux  : la  surface  en  était  trop  grande  pour  être  facilement  recouverte  et  pour 
qu'on  pût  en  défendre  l’accès  à la  poussière  et  aux  insectes;  en  outre,  le  moindre  choc 
pouvait  la  faire  déborder  et  même  renverser.  C’est  en  rétrécissant  l’ouverture  qu’on  est 
arrivé  tout  naturellement  à la  forme  du  Iota.  L’ouverture  plus  étroite  permettait  de  cou- 
vrir facilement  le  vase  d’une  simple  feuille,  et  le  col,  plus  étroit  encore  que  l’ouverture, 
mettait  le  liquide  contenu  dans  le  vase  à l’abri  des  suites  inévitables  d’un  choc. 

Le  Iota  est  donc  le  plus  ancien  de  tous  les  vases  hindous,  et  sa  forme  varie  à l'infini. 
Aux  Indes,  c’est  un  objet  de  première  nécessité,  son  usage  est  universel.  L'Hindou  s’en 
sert  constamment  pour  ses  cérémonies  religieuses  et  ses  ablutions.  Il  est  à surface  lisse, 
ou  niellé,  ou  ciselé,  ou  incrusté. 

Le  plus  ancien  Iota  a été  découvert  par  le  major  Hay,  en  1857,  dans  le  pays  de  Koulou, 

à Koundlah;  les  orientalistes  les  plus  compétents  lui 
attribuent  un  âge  de  plus  de  quinze  cents  ans  (111e  ou 
iv*  siècle  de  notre  ère  . 

Le  dessin  qui  se  trouve  sur  sa  surface  représente 
Gantama  Bouddha,  c’est-à-dire  le  prince  Siddhartha 
avant  sa  conversion.  Le  prince,  assis  dans  un  char 
traîné  par  quatre  chevaux,  est  précédé  de  deux  jeunes 
filles,  dont  l’une  joue  de  la  flûte  et  l'autre  d’une  espèce 
> de  cithare;  il  est  suivi  de  nobles  guerriers  à cheval  et  à 
dos  d’éléphant.  Le  dessin  est  très  finement  exécuté,  il  a 
beaucoup  de  coloris  et  il  est  parsemé  d’ornements  flo- 


Fig.  1 — Lota  pandite  en  bronze  ciselé. 


raux  dans  le  plus  pur  goût  indien.  Cet  objet  unique  se 
trouve  au  musée  du  South-Kensington. 

Les  lotas  del’Himalaya  occidental  se  rapprochent  assez 
les  uns  des  autres;  ils  sont  plus  ou  moins  grands,  plus  ou 
moins  évasés,  mais  toujours  d’une  forme  similaire.  Ce  n'est 
que  le  lota  du  Pandit  du  Cachemire  (fig.  1)  et  celui  du  fakir 
mendiant  (fig.  2),  qui  s’en  écartent  notablement.  Le  premier 
rappelle  la  forme  des  reliquaires  bouddhiques  de  l’époque 
indo-scythique  ou  gréco-barbare  ; le  second  est  pourvu  d’une 
anse  adaptée  à l’orifice,  et  sur  laquelle  on  distingue  des 
ornements  en  gros  clous  d’un  effet  curieux. 

La  panse  du  lota  est  généralement  décorée  de  ciselures 
qui  représentent  des  personnages  religieux  ou  des  animaux. 

Ainsi  les  lotas  (fig.  1 et  2)  sont  décorés  de  ciselures  sem- 
blables. 

Le  lota  (fig.  2)  est  couvert  de  représentations  d’animaux 
grossièrement  ébauchés  , mais  cependant  parfaitement 

reconnaissables.  Nous  y voyons  un  éléphant,  un  paon,  une  espèce  de  gazelle,  un  lion  et 
un  cheval  richement  caparaçonné. 


Fig.  2.  — Lota  de  fakir  en  cuivre  repoussé 
et  ciselé. 


1.  Le  mot  lota  vient  du  nom  de  nénuphar,  lis  d’eau,  du  latin  lotus,  lavé,  dont  dérive  le  mot  français  lotion 
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Nous  avons  trouvé  aussi  un  Iota  d’un  alliage  métallique  tout  particulier  et  d’une  très 
belle  patine;  ce  Iota  est  muni  d’une  espèce  de  pied,  et  des  ornements  en  côtes  forment  la 
panse. 

A Kangra,  nous  avons  également  trouvé  un  Iota  en  bidri  d'une  grande  antiquité  et 
d’une  forme  classique,  ainsi  qu’un  grand  Iota  à ouverture  évasée  avec  des  ornements  en 


Fig.  5.  — Lota  en  bidri. 


cuivre  rouge  incrustés,  comme  on  les  fait,  avec  une  rare  perfection,  à Tanjore  dans  le  sud 
des  Indes. 

20  Le  ganga-sagher,  sans  anse,  aftabé  chez  les  Musulmans  des  Indes.  Le  col  du  lota 
s’est  allongé  et  rétréci,  sa  base  s’est  détachée  et  évasée,  puis  on  a appliqué  un  bec  droit  et 
court  sur  un  des  côtés  de  la  panse.  On  est  arrivé  ainsi  à former  un  vase  particulièrement 
propre  à renfermer  de  l’eau,  plus  facilement  saisissable  et  d’une  forme  plus  agréable  à 
l’œil  que  le  lota  simple. 


Fig.  4.  — Gangha-saghcr  en  bronze. 


Ce  genre  de  ganga-sagher  affecte  généralement  la  forme  d’une  fleur  épanouie  (volubilis 
ou  campanule).  Nous  en  avons  rapporté  un  de  Kangra,  très  vieux,  et  un  autre  d'un  galbe 
superbe  et  d’une  sonorité  remarquable. 

3°  Le  ganga-sagher  avec  bec  et  anses,  vase  sacré  qui  sert  à des  ablutions  religieuses, 
varie  beaucoup  pour  la  forme  et  surtout  pour  la  taille. 


L'ART  DES  CUIVRES  ANCIENS. 


2Ü7 

Le  Iota,  à col  allongé  et  à bec,  est  encore  pourvu  d’une  anse  et  forme  ainsi  un  vase 
semblable  à nos  théières  ou  à nos  cafetières.  Le  grand  ganga-sagher  est  ordinairement 
d’une  forme  irréprochable  comme  proportions  et  d’un  galbe  vraiment  surprenant;  la 
base,  le  col,  l’anse  et  le  bec  sont  décorés  de  ciselures  représentant  tantôt  des  figures 
humaines,  tantôt  des  chimères.  Ainsi  l’orifice  du  bec  et  celui  de  l’anse  du  ganga-sagher 
(fig.  5)  sont  ornés  d’une  tète  de  lion  ; l’endroit  où  le  bec  est  soudé  au  vase  du  ganga- 
sagher,  représente  une  tête  humaine  avec  de  grandes  moustaches,  de  grandes  oreilles 


Fig.  5.  — Ganga-sagher  en  bronze. 


et  une  espèce  de  flamme  ou  signe  rituel  sur  le  front.  Quant  à la  matière  métallique 
de  ces  deux  vases,  nous  en  avons  déjà  parlé  plus  haut.  D’autres  ganga-sagher  sont  plus 
petits  et  d’une  ornementation  plus  simple.  Généralement,  les  petits  ganga-sagher,  d’une 
merveilleuse  couleur,  laissent  à désirer  quant  à leur  forme;  ils  sont  beaucoup  plus  lourds 
et  plus  massifs  que  les  aiguières  de  l’Inde  musulmane.  Il  est  curieux  d’observer  combien 
le  bec  des  ganga-sagher  dépasse  l’orifice  du  vase. 

40  Les  lmkka  stand's,  comme  disent  les  Anglais.  Houqqa  correspond  au  mot  tchilim 
ou  narghilé.  La  partie  en  métal  comprend  le  récipient  de  la  pipe,  qu’on  emplit  d’eau.  Les 
houqqas  varient  à l’infini;  ceux  qui  ressemblent  à des  noix  de  coco  percées  de  deux  trous, 
l’un  pour  le  tuyau  de  la  pipe  et  l’autre  pour  supporter  l’appareil  avec  la  braise,  représentent 
certainement  la  forme  la  plus  primitive. 
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Le  houqqa  stand  des 
Indes  se  rapproche  généra- 
lement  de  la  forme  d'une 
houteilleplusou  moinsélan- 
cee.  Les  houqqas  sont  pres- 
que toujours  décorés  d’orne- 
ments repoussés,  ciselés,  et 
souvent  aussi  incrustés.  Ils 
sont  d’un  bel  alliage,  comme 
métal,  et  d’une  forme  d’au- 
tant plus  élégante,  qu’ils 
sont  appelés  à être  placés  au 
premier  rang  parmi  les  usten- 
siles de  ménage  d’un  Hin- 
dou. Riche  ou  pauvre, 
chaque  Hindou  possède 
son  houqqa.  Il  en  existe 
qui  n’ont  qu’une  seule 
ouverture  au  sommet, 
ou  les  deux  tuyaux  de 
la  pipe  ont  accès;  d’au- 
tres sont  à deux  ouver- 
tures. comme  les  nar- 
ghilés turcs.  Nous  en 
avons  rapporté  un  grand 
nombre,  de  formes  et  de 
décorations  différentes. 

Presque  toutes  les  mi- 
niatures indiennes  re- 
présentent de  ces  houq- 
qas, qui  sont  le  plus 
souvent  incrustés  de 
pierres  précieuses.  Nous 
allons  en  pas  jer  en  revue 
quelques-uns  que  nous 
avons  rapportés  de  notre 
voyage  dans  l’Himalaya 
occidental. 

Un  des  houqqas  que 
nous  avons  trouvés  à Kangra, 
en  forme  de  bouteille,  est  décoré 
de  riches  ciselures  représentant 
les  palmes  légendaires  du  Cache- 
mire; les  creux  sont  remplis  d’un 
niellé  noir  et  d’incrustations  en 
argent  (fig.  7). 

Un  autre  houqqa,  entière- 
ment en  étain,  d’une  forme  par- 


ticulièrement élégante,  est 
recouvert  d'une  patine  mer- 
veilleuse, comme  les  plus 
beaux  bronzesde l’antiquité  ; 
cette  belle  pièce  que  j’ai 
achetée  à Nourpour  (tout 
près  de  Kangra)  est  origi- 
naire du  Turkestan  chinois, 
m’a-t-on  affirmé. 

Deux  houqqas  en  cuivre 
jaune,  à large  base,  sont 
d’un  très  bel  alliage  métal- 
lique et  décorés  avec  beau- 
coup de  soin  et  de  goût,  mais 
tandis  que  sur  l’un  le 
même  motifd’ornemen- 
tation  se  répète,  l’autre 
présente  dix-huit  motifs 
différents  (fig.  7)  verti- 
calement disposés  par 
bandes  étroites  sur  des 
godrons.  Ces  deux 
houqqas  ont  été  achetés 
à Kangra. 

Un  autre  houqqa, 
trouvé  à Nourpour,  est 
surtout  remarquable  par 
son  antiquité;  il  est  orné 
de  palmes  droites,  en 
forme  d’ifs,  et  incrusté 
d’argent. 

Enfin,  nous  avons 
pu  nous  procurer  à Kan- 
gra un  houqqa  à deux 
ouvertures,  en  bronze 
entièrement  fondu, 
d’une  forme  très  cu- 
rieuse et  d’une  couleur 
de  métal  vraiment  sur- 
prenante, que  seul  le  temps  est  à 
même  de  donner  aux  belles  com- 
positions métalliques  (fig.  8), 
et  un  autre,  en  forme  de  noix 
de  coco,  à une  ouverture  seule- 
ment, décoré  de  représentations 
animales  et  d’ornements  dans  le 
plus  pur  style  assyrien.  Ces  orne- 
ments figurent  une  tige  avec  des 


Fig.  6.  — Aiguière  en  bronze. 


g.  y.  — Houqqa  en  bronze  ciselé,  niellé 
et  incrusté  d’argent. 


Fig.  7.  — Houqqa  en  bronze  ciselé. 
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feuillesde  la  fameuse  plante 
que  les  Anglais  appellent 
hom,  sanscrit  sômâ  (Sæ- 
crostemma  viminale,  vel 
brevistigma  et  dont  les 
propriétés  toxiques  étaient 
connues  et  employées  dès 
la  plus  haute  antiquité 
indienne.  Dans  le  chapitre 
suivant  sur  'les  différentes 
décorations  des  cuivres  de 
l’Himalaya  occidental,  nous 
aurons  l’occasion  de  revenir 
sur  ce  genre  d’ornementa- 
tion. 

5°  Les  lampes  sont  égale- 
ment de  formes  variées  et 
originales.  Nousenavonsrap- 
porté  une  de  Kangra  qui  se 
rapproche  des  antiques  lam- 
pes juives  ; elle  est  à sept  becs. 
Quelquefois  un  oiseau  en 
bronze  est  placé  sur  le  som- 
met de  la  lampe;  cet  oiseau 
sert  de  récipient  à l’huile,  qui 
alimente  les  becs  au  moyen 
d’une  très  petite  ouverture. 

6°  Les  plats  en  cuivre 
sont  en  général  d’une  grande 
simplicité;  il  y en  a cependant 
que  les  artistes  indigènes  ont 
repoussés  et  incrustés  avec  in- 
finiment  de  goût.  Nous  avons 
acheté  à Kangra  un  beau  plat 
de  cuivre,  fait  au  tour,  avec 
des  incrustations  en  argent; 
les  ornements  sur  le  bord  sont 
estampés.  Autrefois,  on  fabriquait 
aussi  à Kangra  des  plats  en  cuivre 
jaune  incrusté  d’ornements  en  cui- 
vre rouge,  comme  à Tanjore.  Les 
plats  en  cuivre  sont  assez  rares  chez 
les  Hindous,  car  ils  ne  sont  d’aucun 
usage  culinaire  ou  domestique. 

7°  Les  chandeliers  en  bronze 
fondu  sont  fréquents  dans  les  tem- 
ples et  presque  toujours  de  formes 
similaires;  ils  sont  décorés  d’orne- 


ments divers.  Le  corps  de 
ces  chandeliers  est  sem- 
blable à celui  des  lampes, 
tandis  que  les  chandeliers 
des  musulmans  se  rappro- 
chent assez  de  nos  bou- 
geoires  à large  base. 

8°  Les  cuillères  de  sa- 
crifice sont  de  différente 
grandeur  et  souvent  reper- 
cées sur  le  manche.  Ce  qui 
les  caractérise,  c’est  une  rai- 
nure au  fond  de  la  partie 
creuse. 

9°  Les  clochettes  des  tem- 
ples, en  bronze  fondu,  sont 
revêtues  d'ornements  rituels. 
Ainsi,  sur  une  clochette  du 
Ladak,  que  nous  avons  ache- 
tée dans  cette  contrée  même, 
on  peut  voir  les  principaux 
attributs  du  bouddhisme  an- 
tique (fig.  io). 

io°  Les  pincettes  pour 
manier  la  braise  des  houqqas 
sont,  ou  toutes  simples  en 
fer  ou  en  acier,  ou  en  cuivre 
repercé. 

1 1°  Les  idoles  sont  égale- 
ment nombreuses  dans  l’Hi- 
malaya  occidental,  mais  leur 
provenance  est  plus  qu’incer- 
taine. La  majeure  partie  des 
idoles  des  Indes  est  fabri- 
quée à Bénarès;  cependant 
les  villes  de  Bombay,  de  Nas- 
de  Pounah  et  d’Ahmédabad, 
le  district  de  Toumkour,  ainsi  que 
celui  de  Hassan,  dans  l’Inde  mé- 
ridionale (le  dernier  habité  par  des 
Djaïnas),  produisent  également  de 
belles  idoles  en  cuivre  ou  en  bronze 
et  les  exportent  jusque  dans  les 
contrées  himalayennes. 

La  statue  du  Bouddha  de 
Soultangaddjt  est  l’œuvre  métal- 
lique la  plus  colossale  de  l’anti- 
quité indienne;  cette  statue  appar- 


Fig.  8.  — Houqqa  en  bronze. 


Fig.  io.  — Clochette 
bouddhique. 


Fig.  9*  — Lampe  à sept  becs  en  bronze. 

sike, 
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tient  aujourd’hui  à un  habitant  de  Birmingham  Les  portes  en  cuivre  repercé  du  tom- 
beau de  Shah  Alonne,  à Ahmedabad,  sont  également  un  exemple  frappant  du  goût 
artistique  et  du  savoir-faire  des  artistes  du  Goudjrat2 3. 

12°  Les  encriers  en  bronze,  décorés  de  ciselures,  diffèrent  absolument  des  kalamdân 
des  musulmans.  Ce  sont  de  petits  flacons  pourvus  d’une  sorte  de  bouchon  en  métal,  qui  est 
attaché  au  flacon  au  moyen  d’une  chaînette. 


I I 1 

DE  LA  DÉCORATION  DES  CUIVRES  HINDOUS 

Dans  un  précédent  travail,  nous  avons  longuement  traité  de  l’art  hindou  1 et  de  ses  dif- 
férences avec  l'art  de  la  Perse  et  de  la  Chine.  Tandis  que  l’art  persico-arabe  cherche  une 
certaine  symétrie  conventionnelle  dans  la  disposition  générale  et  l’enlacement  de  ses  orne- 
ments, tandis  que  l’artiste  chinois  prend  la  nature  qui  l’entoure  pour  principe  de  décora- 
tion, l’artiste  hindou  laisse  libre  cours  à son  imagination,  et  produit  des  chefs-d’œuvre 
chargés  d’une  telle  profusion  d’ornements  que  l’observateur  en  est  étonné4. 

La  décoration  florale  est  entremêlée  avec  la  représentation  d’animaux  de  toute  espèce 
et  la  figure  humaine,  même,  y est  souvent  reproduite.  Comme  ornement  floral,  l’art  hin- 
dou s’appuie  souvent  sur  l’art  persan,  tandis  que  les  représentations  grotesques  d'hommes 
et  d’animaux  le  rapprochent  de  la  manière  de  faire  des  artistes  chinois. 

D’après  Birdwood5,  si  compétent  en  tout  ce  qui  concerne  l’art  hindou,  il  existe  une 
affinité  intime  entre  l’art  décoratif  assyrien  et  celui  des  Indes.  Ce  qui  est  démontré  par  les 
fréquentes  identités  des  détails  d’ornementation.  Cette  affinité  artistique  prouve  en  faveur 
des  relations  continues  et  intimes  entre  l’Inde  et  l’Assyrie.  La  civilisation  de  l’Inde  et  celle 
de  l’Assyrie  procèdent  de  deux  sources  différentes  : une  inspiration  purement  aryenne, 
greffée  sur  un  fond  touranien.  Quand  les  Aryens  ont  pénétré  au  Pandjab,  par  l’Afgha- 
nistan et  le  Cachemire,  ils  y ont  rencontré  une  race  touranienne  qui  occupait  les  plaines 
arrosées  par  le  haut  Indus.  Cette  race  conquise  était  supérieure  aux  conquérants  par  sa 
civilisation  industrielle;  le  règlement  des  castes  par  le  code  de  Manou  le  prouve  surabon- 
damment. Les  œuvres  aborigènes  en  métal  et  en  pierre,  les  tissus  en  laine,  en  coton  et  en 
toile,  leur  teinture,  les  peintures  murales  sur  leurs  monuments  décrites  par  Mégasthène) 
prouvent  que  le  plus  haut  développement  de  la  civilisation  hindoue  avait  plutôt  un  carac- 
tère touranien  qu’un  caractère  aryen;  ils  prouvent  aussi  que  la  civilisation  touranienne,  qui 
a précédé  aux  Indes  celle  des  Aryens,  devait  être  similaire  à la  civilisation  touranienne  qui 
a précédé  celle  des  Sémites  en  Babylonie,  en  Chaldée  et  en  Assyrie.  Il  est  même  probable 
que  la  civilisation  touranienne  des  Indes  était  plus  ancienne  que  l’autre.  Tout  ce  qui  est 
monstrueux  dans  les  formes  décoratives  de  l’Inde  et  de  l’Assyrie,  tout  ce  qui  est  obscène 
dans  le  symbolisme  indien  dérive  probablement  d’une  source  touranienne  commune  aux 
deux  contrées  et  certainement  antérieure  aux  relations  commerciales  directes  entre  l’Inde 
et  l’Assyrie.  Cependant  si  les  dessins  décoratifs  artificiels  et  compliqués  de  l’Inde  sont 

1.  Beaucoup  d’idoles  sont  importées  de  l’Angleterre. 

2.  Voir  Birdwood,  Indian  Arts. 

3.  CU.  E.  de  Ujfalvy,  l’Art  des  cuivres  anciens  au  Cachemire  cl  au  petit  Thibet. 

4.  Emile  Soldi,  les  Arts  méconnus. 

5.  Voir  Birdwood,  Indian  Arts. 


identiques,  quant  à la  forme  et  aux  détails,  à ceux  de  l’Assyrie,  il  est  certain  que  les  uns 
ont  dû  être  copiés  sur  les  autres.  Il  n’est  pas  douteux  non  plus  que  les- dessins  d’ornement 
de  l’Inde  ont  été  empruntés  directement  aux  sculptures  de  cette  même  contrée,  sculptures 
identiques  à celles  de  l’Assyrie  ; elles  ont  donc  été  copiées  sur  les  monuments  de  l’Assyrie, 
comme  les  motifs  égyptiens  ont  été  copiés  sur  les  monuments  de  l’Egypte  L 

Quant  aux  ornements  de  l’Himalaya  occidental,  dont  nous  nous  occupons  ici  spéciale- 
ment, ils  tiennent  de  l’art  hindou  comme  principe  de  décoration  et  ils  se  rapprochent  souvent, 
comme  détails  décoratifs,  des  motifs  persico-arabes;  ce  qui  s’explique  aisément  par  le  voi- 
sinage des  peuples  musulmans  de  ces  mêmes  contrées. 

Les  plus  anciens  motifs  de  décoration  florale  sont  le  bouton  et  la  fleur  de  l’antique 
plante  appelée  en  sanscrit  sômà,  dont  les  Assyriens,  aussi  bien  que  les  Hindous,  se  sont 
servis  pour  les  sacrifices.  De  plus,  ils  ont  pressé  le  suc  de  cette  plante  et  l’ont  mélangé  au 
petit  lait,  à la  farine  d’orge  et  à une  espèce  de  blé  sauvage;  ils  ont  composé  ainsi  un 
breuvage  enivrant  dont  l’usage  remonte  à la  plus  haute  antiquité.  D’après  Lassen2,  l’em- 
ploi de  cette  plante  est  de  beaucoup  antérieur  à Zoroastre. 

Le  hom  des  Anglais,  sômâ  en  sanscrit,  sacrostemma  viminale  vel  brevistigma,  est  un 
arbre  élancé  (asclepiad  sans  feuilles  (les  traces  des  feuilles  ne  sont  guère  visibles),  avec  des 
fleurs  en  faisceau  qui,  vues  de  profil,  forment  un  éventail.  Cet  arbre  est  originaire  des 
parties  méridionales  de  la  vallée  du  Cachemire  et  l’Hindou-Kouch.  Son  suc  fermenté 
était  le  premier  liquide  enivrant  dont  se  servaient  les  Aryens;  il  est  encore  employé 
comme  toxique  chez  les  Brahmines,  et  ses  tiges  succulentes  sont  mâchées  par  les  voya- 
geurs altérés  pour  apaiser  leur  soif. 

La  fleur  en  forme  d’éventail  du  sômâ  sert  de  principe  de  décoration,  à quelques 
modifications  près,  à l’art  égyptien  (fig.  11),  assyrien,  grec  (fig.  12  et  i3),  italien  de  la 


Fig.  13.  Fig  14.  Fig.  1 5 • 

Renaissance  (fig.  14)  et  hindou  (fig.  i5).  Les  artistes  chinois  même  s’en  sont  servis  en  le 
modifiant,  et  l’art  persico-arabe  en  a adopté  quelques  dispositions. 

En  seconde  ligne,  citons  le  lotus  ou  nénuphar,  plante  sacrée  par  excellence,  dont  la 
superbe  fleur  est  devenue  un  des  principaux  motifs  d’ornementation  dans  l’art  hindou 


Fig.  16.  — Ornement  assyrien.  Fig.  17. 

(Bordure  de  robe  de  Nirarod.) 


(fig.  16  et  17).  Le  bouton  et  la  fleur  du  lotus  sont  tantôt  représentés  vus  d’en  haut,  tantôt 
vus  de  profil,  et  forment  les  plus  heureux  enlacements  avec  des  variantes  à l’infini. 


. 1.  Voir  Birdwood,  lndian  .1  rts. 

2.  Lassen,  Indische  Altertliumskunde. 
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La  place  restreinte  assignée  à notre  étude  ne  nous  permet  point  d'énumérer  ici 
toutes  les  fleurs  qui  ont  servi  à l'artiste  hindou  pour  décorer  ses  cuivres,  ses  bois,  ses 
poteries,  ses  tissus,  etc.  Signalons  cependant  le  magnifique  iris  bleu,  si  fréquemment 
représenté  sur  les  poteries  du  Sindh. 

Les  arabesques  les  plus  élégantes  sont  aussi  souvent  employées  et  les  dix-huit  motifs 
de  décoration  différents  que  nous  avons  fait  copier  sur  le  même  cuivre,  prouvent  en 
faveur  de  leur  variété  (fig.  18  à 34). 

Quant  aux  représentations  animales  ou  humaines  que  nous  rencontrons  sur  les 


Fig.  18. 


Fig.  19. 


Fig.  20. 


Fig.  22. 


Fig.  23. 


Fig.  24. 


Fig-  25. 


Fig.  26. 


Fig.  31.  Fig.  32. 


Fig-  33- 


Fig.  34- 


cuivres  de  l’Himalaya  occidental,  elles  sont  toujours  très  grossièrement  ébauchées  et 
tiennent  ou  de  l’enfance  de  l’art  ou  d’un  grotesque  voulu. 

Il  ne  faut  point  perdre  de  vue  que  les  peuples  des  contrées  du  nord-ouest  de  l’Inde 
vivent,  depuis  des  siècles,  dans  un  commerce  intime  et  continuel.  L’art  musulman  s’y  est  si 
souvent  rencontré  avec  l’art  hindou  qu’ils  se  sont  fait  des  emprunts  réciproques  et  qu’il  est 
excessivement  difficile  de  tracer  une  ligne  de  démarcation  dans  cet  enchevêtrement  géné- 
ral. Ce  qui  n’empêche  point  que  certains  traits,  bien  caractérisés,  peuvent  servir  de 
guide  et  aider  à se  reconnaître  au  milieu  des  complications  de  cet  art  si  original,  que  nous 
appelons  l'art  hindou. 


Ch.  E.  de  Ujfalvy. 


Fragment  de  coupe  phénico-assyrienne  en  bronze.  (Musée  britannique). 
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COUPES  PHÉNICO-ASSYRIENNES1 


’il  est  des  livres  qui  tous  les  ans  paraissent  et  viennent  grossir  le 
nombre  des  volumes  écrits  par  des  gens  sans  connaissance  des 
choses  et  sans  aucune  espèce  de  critique,  il  en  est  d’autres  heureuse- 
ment qui  relèvent  le  niveau  de  la  science  française  et  qui  lui  assurent 
en  Europe  une  place  assurément  incontestée;  au  premier  rang  de  ces 
ouvrages  dont  nous  ne  saurions  trop  faire  l'éloge,  se  place  1* Histoire 
de  l’art  dans  l'antiquité. 

Cette  œuvre  considérable  est  le  résultat  de  plus  de  trente  ans 
de  travail  assidu;  ce  n’est  qu’après  avoir  parcouru  successivement 
les  pays  d'Orient,  après  avoir  étudié  les  monuments,  les  sites  et  les 
langues  sur  place,  que  M.  Perrot,  nommé  professeur  d’esthétique  à 
la  Faculté  de  Paris,  a réuni  cette  énorme  quantité  de  notes,  de  docu- 
ments divers,  les  a classés  et  collectionnés  et  les  présente  aujourd'hui  au  public. 

Je  me  bornerai  à parler  d’un  seul  chapitre  de  cette  œuvre  gigantesque,  chapitre  qui  a 
trait  à certains  objets  de  la  plus  haute  importance  pour  l’histoire  de  la  mythologie  et  de 
l’art  chez  tous  les  peuples  de  l’ancien  monde. 

Il  s'agit  de  coupes  en  métal,  toujours  fort  curieuses  et  quelquefois  pleines  d'un  si 
grand  art,  que  des  fouilles  ont  mises  au  jour  depuis  environ  une  vingtaine  d’années  au 
nombre  d’une  centaine. 

« 

i.  Histoire  de  l’art  dans  l’antiquité,  par  MM.  Perrot,  Je  l’Institut,  et  Chipiez,  architecte.  Librairie  Hachette.  — Les 
gravures  qui  accompagnent  le  présent  article  sont  extraites  Je  cet  ouvrage. 
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Ce  fut  à Nimroud  que  l’on  découvrit  les  premières;  elles  ont  été  décrites  la  première 
fois  par  M.  Lavard,  dans  la  deuxième  série  des  monuments  de  Ninive. 

Elles  sont  toutes  conservées  au  Musée  britannique,  à Londres:  depuis,  on  en  a trouvé 
un  certain  nombre  à Chypre1,  au  Kasbek,  à Salerne,  à Ceré,  à Palestrina2. 

Nous  nous  occuperons  ici  uniquement  des  coupes  de  Nimroud,  c’est-à-dire  de  celles  qui 
sont  probablement  assyriennes  et  dont  M.  Perrot  a eu  à parler  dans  le  deuxième  volume  de 
son  ouvrage  consacré  à l’histoire  de  l’art  dans  l’Assyrie.  Qu’il  nous  suffise  seulement  de  dire 
que  dans  celles  que  nous  aurons  l’occasion  de  signaler  ici,  toutes  trouvées  à Nimroud,  nous 
trouverons,  pour  ainsi  dire,  un  art  naissant,  mélangé  d’égyptien  et  d’assyrien,  que  nous 
retrouverons  encore  dans  la  coupe  de  Kasbek,  mais  qui  sera  complètement  perfectionné 
dans  celle  que  l’on  découvrira  plus  tard  à Chypre  et  en  Italie  (Voir  Dumont,  passim). 

Peut-être  ces  coupes  n'ont-elles  point  eu,  dans  les  divers  pays  où  on  les  a retrouvées, 
le  même  usage  ni  la  même  signification  mystique,  mais  en  tout  cas  elles  ont  eu  une  origine 
commune,  l’Assyrie,  l’Egypte  ou  quelque  autre  pays  de  l’Orient. 

C’est  de  l’Orient  que  les  grands  exportateurs  de  l'antiquité,  les  Phéniciens,  les  ame- 
naient en  Occident. 

Il  serait  trop  long  d’entrer  ici  dans  toutes  les  parties  de  la  thèse  soutenue  si  habilement 
par  M.  Clermont-Ganneau  dans  son  étude  sur  l’imagerie  phénicienne.  Résumons  seu- 
lement la  théorie  qu’il  a su  présenter  avec  le  bon  sens  le  plus  exquis;  d’après  lui,  il  y 
aurait  de  fortes  présomptions  pour  croire  que  toute  la  mythologie  arienne  des  Grecs  ou 
des  Etrusques  a pris  naissance  en  Orient  et  s’est  formée  des  légendes  parlées;  mais, 
ajoute  M.  Clermont-Ganneau,  ce  n’est  pas  seulement  avec  des  légendes  parlées  que  la 
mythologie  arienne  s’est  créée;  c’est  encore,  et  même  probablement  beaucoup  plus,  au 
moyen  de  l’image,  et  par  les  yeux  plus  que  par  la  parole,  que  les  légendes  créatrices  de  la 
mythologie  ont  été  transportées  d’Orient  en  Occident.  La  preuve  en  est  dans  l’existence  de 
ces  coupes. 

Leur  étude  ne  doit  pas  seulement  intéresser  par  le  côté  artistique,  mais  elle  amène 
d'abord  à expliquer  bien  des  faits  inconnus  de  l’histoire  des  religions  et,  en  second  lieu, 
elle  nous  initie  au  développement  de  l’art  chez  les  peuples  du  littoral  de  la  Méditerranée. 

Peut-être,  en  poussant  plus  à fond  la  question,  démontrerait-on  que,  loin  d’avoir  eu 
un  art  ou  une  religion  particulière,  les  populations  ariennes  ont  tiré  de  l'Orient  les  grandes 
idées  qu’elles  ont  cultivées  et  qui  leur  ont  donné  leur  supériorité  sur  les  autres  peuples  : 
ainsi  réduirait-on  à néant  la  théorie  de  l’art  et  de  la  mythologie  pélagiques. 

Mais  revenons  aux  coupes  de  Nimroud.  Presque  toutes  procèdent  de  l’art  égyptien,  au 
moins  dans  les  figures;  dans  leurs  ornementations  elles  reproduisent  le  plus  souvent  ces 
différents  motifs  que  M.  de  Longpérier  a appelés  palmettes  phéniciennes';  du  reste,  nous 
ne  saurions  mieux  décrire  ces  coupes  qu’en  empruntant  à M.  Albert  Dumont  la  classifica- 
tion qu’il  en  a faite  dans  son  livre  sur  la  céramique  de  la  Grèce. 

« Les  coupes  de  bronze  de  Nimroud  sont  travaillées  au  repoussé  et  au  trait.  Le 
système  de  décoration  consiste  presque  toujours  en  zones  concentriques,  quelquefois  très 
petites,  d’autre  fois  plus  larges,  les  zones  ornées  alternant  avec  des  cercles  vides;  tantôt 
elles  portent  des  files  d’animaux  et  des  scènes  figurées  ou  des  suites  d’ornements;  tantôt 
elles  sont  divisées  en  métopes  qui  ont  chacune  un  sujet.  Ces  bandes  sont  encadrées  le 
plus  souvent  par  deux  tresses. 

« Le  fond  de  la  coupe  est  occupé  par  une  rosace  ou  un  cercle.  Les  zones,  sur  plusieurs 

• i.  Voir  Clermonl-Ganneau.  (Voir  pour  toutes  ces  coupes  le  2e  fascicule  des  céramiques  de  la  Grèce  propre,  par 
M.  Albert  Dumont,  de  l'Inslitui). 

i.  Voir  Cyprus,  par  le  général  Ccsnola. 
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coupes,  sont  si  e'troites  que  les  figures  qu’on  y voit  ont  forcément  de  très  petites  pro- 
portions. 

« La  répétition  des  mêmes  motifs  sur  une  même  bande  est  une  loi  presque  géné- 
rale l.  » 

Le  premier  groupe  se  compose  de  décors  très  simples,  avec  des  cercles  de  palmettes  et 
de  fleurons  ou  bien  des  cordées. 

La  seconde  série  représente  des  suites  d’animaux  passants  et  répétés  symétriquement 
sur  une  ou  plusieurs  zones  de  la  coupe. 


Fragment  de  coupe  pliénico -assyrienne  en  bronze.  (Musée  Britannique.) 


Puis  cette  décoration  si  simple  se  complique  un  peu;  ces  animaux  sont  séparés  par 
des  métopes,  quelquefois  ils  ne  sont  plus  placés  symétriquement  aux  zones,  mais  placés 
sur  des  rubans  et  groupés  avec  une  grande  connaissance  de  l’art  décoratif.  Quelquefois 
ils  sont  arrangés  avec  des  motifs  égyptiens  répétés  et  alternés;  tantôt  ils  sont  séparés  par 
des  oreus,  par  des  lotus,  des  scarabées  ailés  ou  d’autres  motifs  de  décoration  égyptienne; 
puis  la  décoration  change  ; ce  n’est  plus  guère  que  sur  une  zone  que  nous  retrouvons  les 
animaux,  mais  à une  échelle  beaucoup  plus  grande;  quelquefois  ils  sont  passants, 
quelquefois  ils  se  battent  et  dévorent  ensemble  une  proie.  Enfin  l’une  de  ces  coupes. 


I.  Voir  Dumont,  passim. 
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généralisant  encore  le  principe  de  décoration  des  dernières,  arrive  à nous  représenter  sur 
toute  sa  surface  un  combat  d’animaux  s'entre-dévorant. 

Les  coupes  du  premier  groupe,  c'est-à-dire  à simple  décoration,  n’ont  guère  de 
caiactère  égyptien;  elles  sont  au  nombre  de  quatre. 

Dans  le  second  groupe,  celui  des  animaux,  le  style  est  mélangé,  tandis  que  les  ani- 
maux, passant  ou  se  battant  entre  eux,  ont  un  caractère  assyrien,  presque  toutes  les  déco- 
rations ou  les  animaux  fantastiques  sont  égyptiens,  le  sphinx,  le  scarabée  ailé  se  retrouvent 
sans  cesse;  quelques  coupes  sont  dans  ce  groupe  complètement  égyptiennes,  comme,  par 
exemple,  celles  qui  représentent  un  sujet  favori  des  Phéniciens,  un  sphinx  coiffé  du 
pshent,  appuyant  sa  griffe  sur  un  homme  renversé. 

Il  nous  reste  maintenant  à parler  des  coupes  qui  reproduisent  des  scènes  de  la  vie 
humaine;  dans  ce  dernier  ordre,  le  style  devient  complètement  égyptien  : guerriers  ou 
chasseurs  sont  tous  vêtus  de  la  tunique  ou  d’une  coiffure  égyptienne. 

Telle  est,  en  peu  de  mots,  la  définition  à grands  traits  de  la  décoration  variée  de 
ces  objets. 

Nous  ajouterons  que  tous  les  dessins,  pour  la  plupart,  ont  été  exécutés  au  repoussé 
sur  ces  coupes  dont  la  forme  avait  dû  être  obtenue  au  marteau. 

Les  principaux  effets  du  relief  obtenus  par  le  repoussé,  l’artiste  terminait  son  œuvre 
par  la  gravure. 

C’est  en  effet  au  burin  que  sont  obtenus  presque  entièrement  tous  les  sujets  que  nous 
voyons  défiler  sur  les  coupes. 

Il  nous  faudrait  peut-être  discuter  bien  longtemps  pour  savoir  au  juste  quel  rôle 
jouaient  ces  coupes  et  quel  était  leur  âge.  Elles  ont  été  trouvées  à Nimroud,  ce  qui 
permettrait  peut-être  de  supposer  qu’elles  sont  de  l’époque  de  Assurnazirpal  ; mais 
comme  le  fait  observer  très  judicieusement  M.  Perrot,  le  palais  de  Nimroud  a été  recon- 
struit à l’époque  de  Sargon;  il  y habita  même  probablement  avant  la  construction  de 
Khorsabad,  c’est-à-dire  au  viiic  siècle,  et  cette  date  corroborerait  parfaitement  avec  celle  de 
l'existence  de  ces  coupes.  Que  l'on  observe  encore  que  quelques-unes  d’entre  elles  portent 
des  inscriptions  phéniciennes  que  M.  le  marquis  de  Vogüé  a traduites  et  dont  il  a étudié 
les  caractères;  or  on  ne  peut  pas,  d'après  son  avis,  supposer  que  ces  caractères  eussent  été 
en  usage  antérieurement  au  vmc  siècle.  La  date  serait  donc,  aussi  vraisemblablement  que 
possible,  celle  indiquée  par  M.  Perrot  dans  son  ouvrage. 

Il  importe  aussi  de  rechercher  dans  les  monuments  si  l’on  ne  trouvg  pas  trace  de 
l'emploi  de  ces  coupes  dans  la  représentation  d’une  des  scènes  quelconques  de  la  vie;  or 
l’ouvrage  même  de  M.  Perrot  nous  donnera  la  reproduction  de  deux  bas-reliefs  dans  les- 
quels on  voit  le  roi  Assourbanipal  couché  sur  un  lit  et  tenant  de  la  main  droite  une  coupe 
qu'il  porte  à ses  lèvres.  A côté  de  son  lit  est  un  personnage  assis  sur  une  grande  chaise, 
absolument  dans  la  même  position  et  tenant  une  coupe  semblable.  Le  bas-relief  en  ques- 
tion provient  de  Kouiounjick;  il  est  actuellement  au  Musée  Britannique;  à la  page  q.55  de 
l’ouvrage  de  M.  Perrot,  nous  voyons  encore  Assourbanipal  offrant  une  libation  aux  dieux. 
Il  présente  de  la  main  droite,  à hauteur  de  sa  tête,  la  coupe  qu'il  tient  d’une  façon  parti- 
culière, qui  semble  avoir  été  habituelle  dans  l’usage  des  coupes  en  question.  On  retrouve 
encore  le  même  sujet  sur  une  brique  émaillée,  reproduite  par  Layard  dans  la  deuxième 
série  des  monuments  de  Ninive,  et  le  roi  vêtu  de  la  tiare,  qui  la  tient,  a les  doigts  placés 
de  la  même  façon  qu’Assourbanipal. 

Tirer  une  conclusion  des  sujets  que  viennent  de  nous  présenter  les  bas-reliefs  serait 
peut-être  un  peu  téméraire.  Jusqu’à  présent,  aucune  inscription  n’a  pu  encore  nous  indi- 
quer quelque  chose  de  plus  précis. 
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Toutes  les  pièces  du  Musée  Britannique  sont  en  bronze,  et  il  semble  vraisemblable 
qu’elles  devaient  être  d’un  ordre  inférieur,  et  que  les  objets  destinés  au  culte  ou  à l’usage 
des  rois  devaient  être  d’un  métal  beaucoup  plus  précieux. 

Les  coupes  trouvées  à Chypre  sont  presque  une  preuve  de  la  proposition  que  nous 
venons  d’avancer.  L’importance  de  l’étude  de  ces  coupes  se  montre  d’elle-même;  nous 
avons  signalé  la  savante  théorie  émise  il  y a deux  ans  par  M.  Clermont-Ganneau  : 
l’on  sait  la  théorie  fort  curieuse  qu’il  présente  à leur  propos;  on  arrivera  à la  même  con- 
clusion en  parcourant  les  musées,  en  examinant  toutes  les  pièces  que  l’antiquité  classique 
et  même  barbare  nous  a laissées,  car  l’on  apercevra  facilement  la  même  disposition  de 
décoration,  le  même  ordre  d’idées,  en  un  mot,  on  retrouvera  aussi  bien  dans  la  descrip- 
tion du  bouclier  d’Homère,  dans  les  vases  grecs  les  plus  anciens,  aussi  bien  que  dans  le 
siste  découvert  récemment  en  Carniole,  la  même  disposition  et  le  même  art  oriental  que 
dans  les  coupes  qui  nous  intéressent  si  vivement. 

Germain  Bapst. 


Fragment  de  coupe  phénico-assyrienne  en  bronze.  (Musée  Britannique). 
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LA  PROPRIÉTÉ  ARTISTIQUE 


DESSINS  ET  MODÈLE 


I. 

La  dernière  exposition  universelle,  grâce  à la 
louable  impulsion  du  gouvernement  et  à des 
initiatives  individuelles  plus  louables  encore, 
avait  excité  un  mouvement  considérable  en  faveur 
de  la  propriété  intellectuelle,  ou,  pour  mieux 
dire,  delà  propriété  des  œuvres  de  l’intelligence. 
Des  comités  avaient  été  constitués  et  organisés  ; 
Français  et  étrangers,  jurisconsultes,  économistes, 
ingénieurs,  littérateurs  et  artistes,  manufacturiers 
et  négociants  s’y  trouvaient  mêlés  dans  de  justes 
proportions  et  délibéraient  en  commun.  Ces 
comités  s’étaient  divisés  en  sous-commissions, 
chacune  ayant  sa  tâche  spéciale  et  son  champ 
d’étude  délimité.  Les  unes  s’occupaient  de  la 
propriété  littéraire  pour  laquelle,  de  l’aveu  de 
tous,  depuis  la  loi  du  14  juillet  1866,  il  n’y  avait 
rien  à faire  de  bien  urgent,  si  ce  n’est  au  point 
de  vue  des  traités  internationaux  ; les  autres  de 
la  propriété  artistique  bien  plus  négligée  ; ceux-là 
de  la  propriété  industrielle  toujours  en  avance 
sur  la  législation  et  comprenant  les  brevets  d'in- 
vention, les  dessins  et  les  modèles  de  fabrique, 
les  marques  de  fabrique.  Ces  comités  se  réunirent 
souvent  au  cours  de  l’exposition  et  pendant  la 
durée  du  congrès  spécial  convoqué  dans  le  même 
temps  ; ils  examinèrent  un  très  grand  nombre  de 
questions  ec  en  préparèrent  la  solution  dans 
d’intéressantes  discussions  dont  les  procès-ver- 
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baux,  soigneusement  recueillis,  peuvent  être 
consultés  avec  grand  profit;  enfin,  pour  que  ces 
travaux  d’élaboration  pussent  être  continués  et 
menés  à fin,  arrivant  le  terme  du  congrès,  ils 
constituèrent,  en  se  séparant,  des  commissions 
permanentes  destinées  à leur  survivre.  C’est 
assez  dire  que  si  leur  œuvre  n'est  pas  terminée, 
elle  n’est  pas  non  plus  abandonnée,  et  qu’un  jour 
ou  l’autre  tout  ce  travail  doit  porter  des  fruits 
d’autant  plus  précieux  qu’ils  auront  été  plus 
longtemps  attendus  et  mûris.  A tout  seigneur 
tout  honneur.  Puisque  la  propriété  littéraire 
peut  attendre  sans  dommage  et  sans  impatience, 
c’est  de  la  propriété  artistique  qu’il  convient 
d'abord  de  s’occuper;  et,  si  nous  sommes  bien 
informé,  c’esc  d’elle,  en  effet,  qu’on  s'occupe.  Un 
honorable  sénateur,  Al.  Bardoux,  qui  avait  été, 
en  1881,  rapporteur  du  projet  de  loi  préparé 
par  la  commission  permanente  et  par  la  Chambre 
des  députés,  dont  alors  il  faisait  partie,  le  re- 
prendrait aujourd’hui  et  en  saisirait  le  Sénat  avec 
la  grande  autorité  de  son  talent  et  de  sa  situa- 
tion. Dans  ce  projet  de  loi  et  dans  le  très  remar- 
quable rapport  qui  l’accompagne,  nous  trouvons 
des  dispositions  excellentes  réalisant  la  plupart 
des  idées  admises  par  le  congrès,  notamment  sur 
le  droit  de  reproduction  des  œuvres  du  peintre, 
du  sculpteur,  de  l’architecte,  du  compositeur  : 
dispositions  d’un  intérêt  pratique  incontestable 
et  vivement  sollicitées  par  la  grande  majorité  des 
parties  intéressées. 
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LA  PROPRIÉTÉ 
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Mais  il  est  une  chose  que  nous  n’y  'trouvons 
pas,  ou  que  nous  n’y  trouvons  qu’à  l’état  de 
germe,  une  idée  que  nous  voudrions  voir,  en 
premier  lieu,  résolument  abordée  et  discutée 
dans  l’exposé  des  motifs  ou  dans  le  rapport,  et 
puis  hautement  affirmée  et  consacrée  par  le  texte 
même  de  la  loi  en  discussion. 

Cette  idée,  qui  est  loin  d’être  neuve  et  qui 
n'en  mérite  que  mieux  une  attention  particulière, 
la  voici  : 

Dans  la  propriété  intellectuelle,  tout  se  tient, 
du  moins  par  un  bout,  puisque  tout  procède  de 
l’intelligence  qui  est  une,  qu’il  s’agisse  d’œuvres 
littéraires  ou  artistiques,  de  modèles  de  fabrique 
ou  d'inventions.  Mais,  parties  du  même  point, 
certaines  de  ces  œuvres  prennent,  au  départ,  une 
route  particulière  et  bifurquent,  pour  ainsi  dire, 
dès  l’origine.  Telles  sont  les  inventions  indus- 
trielles et  les  marques  de  fabrique,  qui  ne  sau- 
raient, un  seul  instant,  être  confondues,  au  point 
de  vue  juridique,  avec  la  propriété  littéraire  ou 
artistique,  ni  même  avec  les  dessins  et  les  mo- 
dèles. Ceci  n’a  nul  besoin  d’être  démontré. 

En  est-il  de  même  de  la  propriété  littéraire  et 
de  la  propriété  artistique  respectivement  consi- 
dérées } Evidemment  non.  Parties  d’un  même 
point,  elles  marchent  parallèlement  vers  un  idéal 
commun  et,  comme  deux  sœurs  légitimes,  elles 
ont  droit  au  même  patrimoine.  Le  législateur,  à 
partir  de  la  loi  du  19  juillet  1793,  a pris  défini- 
tivement parti  sur  cette  question  en  accordant  à 
l’artiste,  sur  son  œuvre,  les  mêmes  droits  qu’au 
littérateur  sur  la  sienne. 

Mais,  entre  la  propriété  artistique  et  la  pro- 
priété des  dessins  ec  des  modèles  protégée  par 
une  législation  spéciale,  n’y  a-t-il  de  commun, 
comme  pour  l’invention  industrielle,  que  le  seul 
point  de  départ  ? Entre  l’artiste  qui  vise  la  gloire 
ou  l’immortalité,  qui  ne  s’éprend  que  de  l’idéal, 
qui  aime  le  beau  pour  le  beau  lui-même  et  ne 
cherche,  dans  ses  nobles  tentatives,  que  les  pures 
jouissances  de  sa  possession  pour  lui  d’abord  et 
aussi  pour  ceux-là  qui  l’aiment  d'un  pareil  amour, 
et  le  modeste  ouvrier  qui  n’a  d’autre  stimulant 
que  le  maigre  salaire  de  sa  journée,  et  d’autre 
souci  que  de  trouver  pour  ses  infimes  produits 
les  formes  les  plus  avantageuses,  c’est-à-dire  les 
plus  commodes  ou  les  moins  coûteuses,  n’y  a-t-il 
rien  à observer,  à recueillir  et  à encourager  ? 

Il  y a tout  un  monde,  aussi  ancien,  aussi  riche, 
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aussi  digne  d’étude  et  de  protection  que  le  monde 
de  l'art  et  que  le  monde  de  l’industrie  ; connu, 
exploré  de  tout  temps,  et  de  tout  temps  exploité 
avec  un  grand  avantage  et  souvent  avec  grand 
honneur,  mais  encore  insuffisamment  décrit  ou 
mal  délimité,  mal  réglementé  surtout;  parfois 
dédaigné  et  traité  en  parvenu,  n’ayant  pas  enfin 
obtenu  des  pouvoirs  publics  ses  lettres  de  grande 
naturalisation  ; les  réclamant  avec  instance  et, 
selon  nous,  avec  justice;  attendant,  pour  donner 
tout  ce  que  sa  puissance  de  travail  et  sa  fécon- 
dité comportent,  une  situation  légaie  mieux 
établie. 

Nous  voulons  parler  de  ce  monde  intermédiaire 
entre  l’art  et  l’industrie;  de  ces  produits  qui 
naissent  au  contact  de  ces  deux  pôles  opposés  qui 
ne  se  rapprochent  jamais  trop  souvent  ; de  ce 
monde  bien  plus  fécond  à lui  seul  que  les  deux 
autres,  et  dont  la  fécondité,  s’accroissant  par 
leurs  progrès  réciproques,  partage  avec  chacun 
d’eux  les  bénéfices  de  son  propre  progrès.  C’est 
le  monde  de  l’art  décoratif,  de  ces  produits  que 
nous  appellerions,  si  nous  osions  emprunter  pour 
un  instant  la  langue  naturaliste,  les  métis  de 
l’art  et  de  l'industrie,  nés  de  cette  alliance  fé- 
conde de  l’art  avec  l’industrie,  qui,  combinant 
ensemble  les  qualités  de  l’un  et  de  l’autre,  donne 
la  grâce  et  le  mérite  d’une  œuvre  d’art  à l’objet 
le  plus  usuel  sans  lui  rien  retirer  de  son  utilité. 

Ce  monde  existe  et  apparaît  avec  un  nouvel  éclat 
à chacune  des  grandes  époques  de  civilisation  et 
de  développement  intellectuel.  La  Grèce  l’a  connu 
et  nous  en  a légué  les  produits  incomparables. 
Rome  l’a  connu;  l’Italie  et  la  France  l’ont  re- 
conquis à leur  tour,  à cette  date  glorieuse  pour 
l’esprit  humain  de  la  Renaissance;  il  occupe  au- 
jourd’hui au  milieu  de  nous  une  place  considé- 
rable ; il  remplit  nos  ateliers,  nos  palais,  nos 
habitations,  et  l’on  forme,  en  ce  moment  même, 
le  projet  de  lui  élever  un  temple  digne  de  sa 
grandeur  et  de  sa  puissance  ! 

Qui  pourrait  nier,  en  effet,  son  importance  et 
les  intérêts  d’ordre  supérieur  qui  s’y  rattachent  ? 

N’y  a-t-il  pas  là,  pour  le  travailleur,  c’est- 
à-dire  pour  la  masse  de  la  nation,  une  source  de 
progrès  incessants  et  d’émulation  salutaire;  le 
pouvoir  créateur  mis  à sa  portée;  le  moyen  pour 
lui  de  devenir  artiste  à son  heure,  de  s’approprier 
son  œuvre  en  l’individualisant  ou  en  lui  impri- 
mant le  caractère  indélébile  d’une  œuvre  à la  fois 
artistique  et  personnelle,  à la  faveur  d’une  étin- 
celle de  cette  flamme  divine  qui  anime  et  trans- 
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figure  ce  qu’elle  touche,  et  de  l’objet  le  plus  vul- 
gaire peut  faire  un  bijou? 

Pour  le  consommateur  riche  ou  pauvre,  c’est 
une  augmentation  de  bien-être,  une  grande  somme 
de  jouissances  nobles  et  exquises,  un  perfection- 
nement réel  dans  nos  mœurs  et  dans  nos  habi- 
tudes domestiques. 

Enfin,  pour  le  pays,  c’est  une  grande  excitation 
au  progrès  du  goût  national,  de  ce  goût  français 
qui  est  à la  fois  une  de  nos  gloires  et  une  de  nos 
richesses,  qui  assure  notre  suprématie  dans  le 
monde  intellectuel  et  notre  bonne  situation  dans 
le  monde  commercial. 

III 

Puisqu'il  en  est  ainsi,  dans  un  pays  de  démo- 
cratie comme  le  nôtre  et  dans  un  temps  de  lutte 
comme  le  nôtre,  ce  monde  ne  vaut-il  pas  qu’on 
s’en  occupe  pour  l’encourager  d’abord  et  ensuite 
pour  lui  donner  la  protection  qu’il  réclame? 

IV 

C’est  justement  là  que  nous  voulions  en  venir. 

Or  le  premier,  le  plus  efficace  et,  nous  pou- 
vons bien  le  dire,  le  moins  coûteux  et  le  plus  fa- 
cile des  encouragements  n’est- il  pas,  de  la  part 
des  pouvoirs  publics,  la  déclaration  officielle  de 
leur  haute  sympathie  pour  une  alliance  si  dési- 
rable et  si  utile  à la  prospérité  de  l’Etat? 

Que  loin  d’être  considérée  , en  haut  lieu, 
comme  une  mésalliance,  avec  une  sorte  de  dé- 
dain ou  de  défaveur,  pouvant  entraîner,  au  pré- 
judice de  l’artiste  qui  s’y  laisse  aller,  une  sorte 
de  déchéance  juridique,  elle  est  au  contraire 
hautement  approuvée,  sincèrement  souhaitée,  et 
résolument  protégée  à l’égal  d’une  œuvre  plus 
fière?...  Qu’on  ne  s’y  trompe  pas,  ceci  a be- 
soin d’êcre  dit  et  répété  plus  d’une  fois  : il  y a 
encore  bien  des  préjugés  à détruire,  bien  des 
scrupules  à vaincre. 

Des  objections  très  sérieuses  peuvent  être 
faites.  Nous  ne  les  croyons  pas  fondées,  ou  plutôt 
nous  pensons  qu'elles  doivent  céder  devant  des 
considérations  supérieures.  Le  pire  est  de  les 
passer  sous  silence  au  lieu  de  les  aborder  de 
front,  dans  une  discussion  publique  et  solennelle. 

L’occasion  qui  s’offre  aujourd’hui,  devant  le 
Sénat,  à propos  de  la  discussion  de  la  loi  nou- 
velle, nous  semble  la  meilleure  de  toutes  et 


nous  ne  voudrions  pas  qu’on  la  laissât  échapper. 

Ce  n’est  point  assez,  et  si.  dans  le  temps  où 
nous  sommes,  les  paroles  tiennent  beaucoup  de 
place  dans  nos  affaires  publiques,  il  importe  de 
passer  des  paroles  aux  actes,  et.  après  avoir  en- 
couragé l’œuvre  commune  de  l'art  et  de  l’indus- 
trie, de  lui  fournir  une  protection  légale  qui  de- 
viendra le  plus  efficace  des  encouragements. 

Est-il  vrai  que  cette  protection  lui  manque? 
Oui  et  non,  et  voici  l’explication  très  sincère  de 
cette  contradiction  apparente. 

Comme  nous  le  disions  en  commençant,  aux 
deux  pôles  opposés  de  la  question,  on  trouve 
dans  notre  législation  actuelle  les  lois  qui  pro- 
tègent les  œuvres  d’art,  et  la  loi,  ou  pour  mieux 
dire,  le  décret  bien  laconique  qui  protège  les  des- 
sins de  fabrique;  de  telle  sorte  que  ce  monde  in- 
nombrable des  produits  qui  viennent  de  nous  oc- 
cuper, et  qui  ne  sont  ni  de  l’art  pur  ni  de  la  pure 
industrie,  pour  leur  donner  la  part  de  protection 
qu'ils  réclament,  il  faut  emprunter  cette  protec- 
tion soit  à la  loi  qui  protège  ou  réglemente  les 
œuvres  d’art,  soit  au  décret  qui  protège  et  régit 
les  dessins  de  fabrique. 

Or  l’étendue  non  plus  que  les  conditions  de 
la  protection  ne  sont  pas  les  mêmes.  D’une  part, 
la  durée  de  la  propriété,  ou,  pour  être  plus  exact, 
du  privilège  conféré,  est  bien  moins  considérable 
dans  un  cas  que  dans  l’autre;  d’autre  parc,  la 
protection  garantie  à l'œuvre  d’art  n’est  subor- 
donnée à aucune  condition  de  dépôt,  tandis  que 
le  dessin  de  fabrique  n’est  protégé  qu’à  la  con- 
dition d'un  dépôt  préalable  à sa  mise  en  vente. 

Ec  qu'est-ce  qui  détermine  le  choix  de  tel  ou 
tel  système  de  législation? 

Au  point  de  départ  et  au  jour  de  la  produc- 
tion, c'est  le  jugement  de  l’auteur  lui-même  qui, 
appréciant  que  son  œuvre  constitue  une  œuvre 
d’art  ou  un  simple  dessin  ou  modèle  de  fabrique, 
l’affranchira  de  l’obligation  de  dépôt  ou  l’y  sou- 
mettra; mais  au  jour  de  la  constatation,  ce  sera 
le  juge,  et  selon  qu’il  appréciera  l’objet  de  la 
même  façon  que  l auceur  lui-même,  il  lui  accor- 
dera ou  il  lui  refusera  la  proteccion  réclamée  ; 
c'est-à-dire  que  si  le  juge  estime  que  l'auteur 
s’est  trompé  en  attribuant  a son  œuvre  un  carac- 
tère arciscique  qu’il  ne  veut  pas  lui  reconnaître, 
il  lui  refusera,  faute  de  dépôt,  toute  protection; 
et  que  si,  au  contraire,  l’auteur  s’est  trompé  en 
sens  inverse  ec  a méconnu,  par  modestie,  le  ca- 
ractère de  son  œuvre,  et  s’il  l’a  déposée,  sa  mo- 
destie même  témoignera  contre  lui  ! 
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Est-ce  là  une  bonne  situation  légale  offerte  à 
des  intérêts  aussi  multiples  et  aussi  considéra- 
bles? Nous  nous  refusons  à le  croire  et  l’évé- 
nement nous  confirme  dans  cette  opinion. 

A coup  sur,  la  doctrine  et  la  jurisprudence  ont 
touc  fait,  dans  la  mesure  de  leurs  attributions 
respectives,  pour  combler  cette  vaste  lacune, 
mais  la  marge  laissée  à l'arbitraire  était  trop 
considérable  pour  que  les  uns  et  les  autres  ne 
cédassent  pas  à leurs  tendances  propres  et  à leurs 
penchants  personnels.  C'est  ainsi  que  les  uns, 
préoccupés  surtout  de  la  dignité  de  l’art  ou  de 
ce  qu’ils  croyaient  être  sa  dignité,  n’ont  voulu 
lui  reconnaître  l’intégralité  de  son  droit  que 
quand  il  restait  dans  la  pure  sphère  de  l’idéal  et 
s’abstenait  de  prêter  à l’industrie  le  moindre 
concours,  ne  pouvant  pas  admettre  qu’une  sou- 
pière ou  une  lanterne  pùt  jamais  être  assimilée  à 
une  œuvre  d’art  et  considérée  comme  telle  ; 
d’autres  ont  voulu  réserver  le  droit  privilégié  de 
l'artiste  à son  œuvre  originale  et  à sa  reproduc- 
tion manuelle,  lui  refusant  toute  prérogative  ar- 
tistique dés  quelle  étaic  industriellement  repro- 
duite et  indéfiniment  multipliée.  D'autres,  et 
c’est  le  plus  grand  nombre,  ont  entendu  doser  la 
quantité  de  mérite  artistique  nécessaire  dans  un 
objec  quelconque,  utile  ou  non,  pour  mériter  le 
titre  et  les  droits  d'une  œuvre  d'art. 

C’est  sur  ces  questions  et  sur  quelques  autres 
qui  s’y  rattachent  que  le  moment  nous  semble 
venu  pour  le  législateur  de  prendre  décidément 
son  parti  et  de  donner  une  solution. 


V 

La  première  question  qui  se  pose  et  qui  do- 
mine toutes  les  autres  est  celle  de  savoir  s’il  faut 
créer  une  classe  intermédiaire  entre  les  œuvres 
d’art  proprement  dites  et  les  œuvres  purement 
industrielles  5 ou  s’il  ne  convient  pas,  au  con- 
traire, sanctionnant  en  cela  la  décision  à peu  près 
unanime  de  la  jurisprudence,  d’admettre  à la 
même  protection  toutes  les  œuvres,  quelle  que 
soit  leur  destination,  dans  lesquelles  la  main  de 
l’artiste  a laissé  sa  trace  certaine  et  incontestable. 
Cette  dernière  situation  juridique  est  déjà  ac- 
quise à l’art  industriel  et  ne  saurait  guère  au- 
jourd’hui lui  être  retirée.  Ceci  ne  nous  paraît 
plus  faire  un  doute  sérieux  pour  personne,  et  le 
projet  de  loi  que  nous  examinons  a très  sage- 


ment, sur  ce  premier  point,  pris  le  parti  que 
nous  indiquons  et  auquel  nous  sommes  depuis 
longtemps  rallié. 

Dans  quelle  mesure  et  dans  quel  esprit  libéral 
ou  restrictif  cette  concession  doit-elle  être  faite? 
C’est  là  que  réside,  à l’heure  actuelle,  la  plus 
grande  difficulté  de  la  solution,  se  compliquant 
et  se  spécifiant  dans  la  difficulté  plus  grande 
encore  de  fournir  une  définition  satisfaisante  des 
produits  que  l’on  consent  à favoriser. 

Oninis  in  lege  definitio  periculosa.  c’est  plus  que 
jamais  le  cas  de  le  dire,  et  cette  définition  long- 
temps essayée,  on  la  cherche  encore  ; et  c’est 
peut-être  parce  qu’on  ne  l’a  pas  encore  trouvée 
qu’on  ne  se  hasarde  sur  ce  terrain  qu’avec  une 
extrême  réserve.  Tâchons  d’abord  de  bien  sa- 
voir, une  fois  pour  toutes,  ce  que  nous  voulons; 
c’est  toujours  le  plus  sur  moyen  d’arriver  à le 
dire  et  à le  bien  dire. 

Nous  croyons  que  le  législateur  doit  être,  au- 
jourd’hui, décidé  à étendre  libéralement  sa  pro- 
tection à toute  œuvre  empreinte  d’un  caractère 
artistique,  sans  prétendre  fournir  sur  ce  point 
délicat  un  minimum  de  dosage  artistique  impos- 
sible, absolument  impossible  à déterminer.  Si 
l’art  se  révèle  dans  le  produit,  s’il  y est  incon- 
testablement, qu’importe  dans  quelle  proportion? 
Pourvu  que  cette  proportion  soit  appréciable,  il 
faut  le  protéger  comme  œuvre  d’art.  Où  serait 
l’objection  à cette  libéralité  juridique?  Qu’on  le 
remarque  bien,  la  gloire  de  l’art  n’est  point  en 
jeu;  il  ne  s’agit  que  de  l’intérêt  matériel  et  pé- 
cuniaire de  l’artiste  et  de  l’intérêt  économique 
du  pays.  L’État  reste  le  maître  de  distribuer  ses 
faveurs  honorifiques  à qui  les  mérite,  et  l’opi- 
nion publique,  qui  seule  décerne  la  gloire,  est  ici 
tout  à fait  hors  de  cause.  L’État  fait  un  marché 
avec  l’artiste,  comme  il  en  fait  un  avec  l’inven- 
teur et  lui  paye  les  services  qu’il  en  attend  pour 
son  industrie,  voilà  tout.  L’artiste  récompensé 
n’a  pas  à se  plaindre  et  le  producteur  étranger  à 
cette  faveur,  pas  plus  que  le  public,  ne  saurait 
avoir  à se  plaindre  davantage. 

Libre  à eux  de  se  passer  de  ce  modèle  ou  de 
le  payer.  Il  n’en  est  pas  du  tout  ici  comme  des 
inventions  brevetées  qui  portent  sur  l’outillage  et 
sur  des  éléments  de  fabrication  au  travers  des- 
quels il  est  indispensable  de  passer,  un  jour  ou 
l’autre,  et  qui,  par  les  brevets,  constituent  une 
sorte  de  péage  grevant  pour  un  temps  l’industrie. 
Quand  il  s’agit  d’un  objet  plus  ou  moins  artiste- 
ment  décoré,  chacun  est  libre  de  se  passer  de 
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ce  mode  particulier  de  décoration,  comme  on  est 
libre  de  se  passer  d’un  bijou. 

Pourquoi,  d’ailleurs,  en  user  avec  le  produit 
artistique  autrement  qu'avec  l’inventeur?  De- 
mande-t-on  à l’invention,  pour  la  protéger,  si 
elle  contient  une  dose  d’invention  plus  ou  moins 
considérable?  Il  suffit  qu’elle  soit  nouvelle, c’est- 
à-dire  qu’elle  constitue  une  invention. 

De  même,  il  doit  suffire  que  l’œuvre  soit  ar- 
tistique, n’importe  à quel  degré.  « L'art  est  un  », 
dit  excellemment  M.  Armand  Calliat  dans  une 
enquête  publiée  par  la  chambre  de  commerce  de 
Lyon  sur  la  situation  des  industries  d’art  : 

« Si  varié  qu’il  soit  dans  son  expression  : art 
pur,  art  industriel  ou  décoratif,  autant  de  distinc- 
tions subtiles  qui  n’avaient  pas  cours  autrefois. 
Autrefois,  le  maître-orfèvre  était  presque  tou- 
jours un  maître  sculpteur,  souvent  un  maître 
peintre.  C’est  ce  maître  que  nous  vous  prions  de 
nous  rendre.  » 

Une  fois  cette  question  vidée,  la  définition  de- 
vient facile  et  nous  admettrions  volontiers, 
comme  article  additionnel  à la  loi  projetée,  cette 
disposition  dont  la  rédaction  ne  nous  appartient 
pas  et  que  nous  trouvons  dans  des  notes  qui  ont 
été  déjà  soumises  à M.  Bardoux  parles  hommes 
les  plus  compétents  en  matière  d’art  et  d’indus- 
trie : 

« Les  dispositions  de  la  présente  loi  sont  ap- 
plicables, encore  qu’ils  soient  destinés  à une 
reproduction  industrielle,  à tout  dessin  ayant  un 
caractère  artistique  et  à tout  objet  dû  à l’art  du 
sculpteur,  statuaire  ou  ornemaniste.  » 

Une  fois  cette  disposition,  ou  une  disposition 
équivalente,  insérée  dans  la  loi,  la  loi  sera  com- 
plète, et  le  justiciable  aussi  bien  que  le  juge  sau- 
ront à quoi  s’en  tenir.  Le  juge  n’aura  plus  à ap- 
précier qu’une  question  de  fait;  et,  dans  ces 
limites,  l’arbitraire  du  juge  est  la  condition  né- 
cessaire de  toute  justice  éclairée. 

L’essentiel  est  qu’il  ne  marche  qu’à  la  double 
lumière  de  la  loi  et  de  la  conscience,  et  qu’il  ait 


le  moins  possible  à écouter  sa  propre  tendance  et 
ses  idées  personnelles,  faute  de  pouvoir  s’en  tenir 
au  texte  et  à l’esprit  de  la  loi;  ce  qui  arrive  sou- 
vent quand  ce  texte  ou  cet  esprit  n’existent  nulle 
part,  et  ce  qui  a lieu  à l’heure  présente  en  ma- 
tière d'art  industriel  ou  décoratif,  dans  le  pays 
du  monde  où  l’art  décoratif  et  industriel  occupe 
une  place  si  considéable. 

VI. 

Voilà  ce  que  nous  avions  à dire  pour  le  mo- 
ment. De  tout  temps,  nous  avons  été  partisan 
très  convaincu  de  la  propriété  dans  toutes  ses 
manifestations  légitimes.  Persuadé  que,  pour  les 
individus  comme  pour  les  peuples,  le  travail  est 
la  source  la  plus  abondante  de  la  richesse  et  de 
la  moralité  et  que  la  propriété  est  le  stimulant  le 
plus  énergique  du  travail,  parce  qu’il  en  est  la 
plus  douce  récompense,  nous  avons  toujours 
pensé  qu’il  y avait  un  intérêt  considérable  à 
étendre  le  plus  possible  la  matière  susceptible 
d’appropriation  privée.  Que  le  jour,  par  exemple, 
où  l’on  aurait  converti  en  propriétaires  la  plu- 
part des  ouvriers  de  la  ville  et  de  la  campagne, 
on  aurait  beaucoup  fait  pour  l’œuvre  de  cette 
démocratie  pacifique  qui  nous  paraît  être  la 
préoccupation  dominante  de  notre  temps.  Or 
souvenons-nous  de  la  vieille  maxime  : « Si  tu 
veux  améliorer  ton  champ  commence  par  le 
clore.  » Les  riches  moissons  et  les  fruits  de  qua- 
lité supérieure  ne  se  récoltent  généralement  que 
sur  les  terres  gardées  ; les  autres  ne  produisent 
guère  que  broussailles  et  chiendent.  La  loi,  noble 
gardienne  de  la  propriété  matérielle,  a autant  fait 
pour  elle  que  ceux  qui  l’ont  créée  et  fécondée. 
Qu’elle  achève  son  œuvre  encore  incomplète 
pour  la  propriété  intellectuelle. 

A.  Champetier  de  Rires, 

Avocat  à la  Cour  d’appel. 


i.  Ce  grand  principe  de  l’unité  de  l’art  [avait  déjà  été  prodlamé  par  l'Union  centrale,  et  dès  1869  au  congrès 
international  réuni  par  cette  société,  M.  de  Lajolais,  président  du  congrès,  avait  fait  adopter  à l’unanimité  des  membres 
présents  cette  formule  remarquable  par  sa  concision  et  sa  simplicité:  « L’art  est  un;  ses  manilestations  seules  sont 
multiples.  » (Note  de  la  rédaction.) 
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Croquis  de  M.  P.-V.  Galland  pour  une  composition  décorative.  (Musée  des  Arts  décoratifs.) 


LES  COMPOSITIONS  DE  M.  P.-V.  GALLAND 

AU  MUSÉE  DES  ARTS  DÉCORATIFS 


Le  Musée  des  Arts  décoratifs  qui  vient,  après 
la  saison  d’hiver,  de  rouvrir  au  public  ses  salles 
réinstallées  avec  goût,  avec  des  collections  nou- 
velles bien  classées  et  méthodiquement  disposées, 
a la  bonne  fortune  de  pouvoir  montrer  une  ac- 
quisition qui  fait  le  plus  grand  honneur  à l’intel- 
ligente initiative  de  son  comité  directeur.  Il  s’agit 
d’une  série  de  compositions  décoratives,  études, 
esquisses,  ébauches  de  l’éminent  décorateur 
P. A’.  Galland,  auxquelles  on  a joinc  quelques 
œuvres  d'un  autre  artiste  également  des  plus  dis- 
tingués, M.  Lechevallier-Chevignard. 

Ces  études  et  compositions  diverses,  groupées 
habilement  dans  des  cadres  de  dimensions  variées, 
ne  remplissent  pas  moins  d’une  salle  entière,  et 
l’on  peut  dire  que  pour  quiconque  est  un  peu  au 
courant  des  choses,  et  est  capable  d’apprécier 
cet  art  légèrement  abstrait  mais  expressément 
délicat  de  la  décoration,  l'effet  en  est  imposant. 
On  ne  peut  imaginer  rien  de  plus  saisissant  et  de 
plus  instructif  à la  fois.  L’enseignement  qui  s’en 
dégage  esc  d'une  telle  clarcé,  d’une  telle  élo- 
quence, il  va  si  nettemenc  droit  au  but,  que 
l’esprit  en  reçoit  soudain  la  lumineuse  vision.  Ce 
n’est  pas  un  cours  d’adresse  manuelle,  un  vade- 
mecum  à l’usage  de  telle  ou  telle  profession,  une 
leçon  de  grammaire  ornementale  donnée  comme 
ferait  un  professeur  de  calligraphie,  avec  cette 
précision  rigoureuse  et  dogmatique  qui  sème  par 
le  monde  un  tas  de  fruits  secs  au  cerveau  creux 
et  à la  main  prodigieusement  exercée.  Non.  C’est 
la  leçon  supérieure  d’un  homme  qui  enseignerait 
à penser  avant  d’écrire,  qui  montrerait,  dans  l’a- 
bondance généreuse  de  son  savoir , comment 
cette  subtile  et  frêle  poésie  de  la  forme,  que 


tant  de  gens  se  travaillent  à emprisonner  dans 
des  formules  aussi  étroites  que  ridicules,  s’épa- 
nouit vive  et  fraîche  à la  lumière  de  la  vérité, 
de  la  logique  et  de  la  nacure. 

Le  talent  supérieur  de  M.  Galland  est  connu 
des  lecceurs  de  la  Revue  des  Arts  décoratifs.  Si 
ce  qu’on  appelle  « le  grand  public  » n’est  pas  à 
même  d’apprécier  comme  il  convient  le  peintre  si 
admirablement  doué  dont  nous  avons  raconté  ici 
la  vie  ec  les  travaux1,  du  moins  l’autorité  de 
ses  leçons  est  consacrée  à l’heure  qu’il  est,  au- 
près de  quiconque  a âme  d’artiste.  La  récente 
réorganisation  de  l’Ecole  des  beaux-arts  a attri- 
bué à M.  Galland,  comme  professeur  de  com- 
position décorative,  la  place  légitime  à laquelle 
le  destinait  naturellement  la  réforme  de  l’ensei- 
gnement simultané  des  trois  arts.  Grâce  à l’ac- 
quisition du  Musée  des  Arts  décoratifs,  les  jeunes 
gens  qui  sont  dans  l’impossibilité  de  suivre  à 
l’Ecole  des  beaux-arts  les  cours  de  ce  maître 
éminent  pourront  voir  par  quels  procédés,  par 
quel  travail  patient  et  formidable  il  arrive  à 
apporter  dans  ses  peintures  décoratives  la  science, 
le  charme  et  le  parfum  d’originalité  qu’on  y 
admire.  Désormais,  le  Musée  des  Arts  décoratifs, 
s’il  peut  regretter  de  n’avoir  point  autant  que 
certains  musées  étrangers,  des  chefs-d’œuvre 
anciens,  coûteux  et  rares,  a le  droit  de  se  mon- 
trer fier,  car  il  possède  ce  qu’on  ne  saurait  trouver 
que  bien  rarement  : des  dessins  qui  sont  un  en- 
seignement vivant  et  fécond  pour  les  vrais  ar- 
tistes. 

Ce  n’est  pas  l’heure  de  décrire  ici  ces  compo- 
sitions décoratives  de  M.  Galland,  et  d’essayer 
de  dégager,  d’après  ces  esquisses  qui  attestent 


i.  Voy.  la  Revue  des  Arts  décoratifs.  ire  année,  p.  49. 


Croquis  de  M.  P.-V.  Galland  pour  un  plafond  d’un  cabinet  d'objets  d’art 
(Musce  des  Arts  décoratifs.) 
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une  si  rare  puissance  d’invention,  l'esthétique  du 
maître.  Mais  ce  qu’il  importe  de  constater  dés 
maintenant,  en  présence  de  ces  cadres  séduisante, 
où  le  trait  capricieux  indique  si  légèremen  t la  pensée 
fugitive  et  parfois  incertaine  encore,  c’est  le  respect 
extraordinaire  de  M.  Galland  pour  la  vérité.  Ce 


décorateur,  qui  joue  avec  le  rêve  et  enchaîne  les 
chimères  du  bout  de  son  pinceau,  s’astreint  en  face 
de  la  nature  à la  discipline  d’un  apôtre.  11  compose 
des  lignes  abstraites  avec  des  réalités.  C’est  à la 
nature  qu’il  emprunte  son  décor;  c’est  delà  nature 
seule  qu'il  procède.  Voyez  avec  quel  sens  extra- 


Dessin  de  M.  P.-V.  Galland  pour  une  composition  décorative.  (Musée  des  Arts  décoratifs.) 


ordinaire  de  la  grâce  il  sait  regarder  autour  de  lui 
les  moindres  objets  pour  en  former  un  ornement 
exquis  de  vérité  et  d’originalité.  Voyez  comme 
son  œil,  habile  à découvrir  sous  les  allures  ba- 
nales d’un  brin  d’herbe,  d’une  tige  de  fleur,  la 
beauté  simplifiée  du  type  primitif,  a le  don  d’en 
traduire  la  fermeté  orgueilleuse  ou  la  noncha- 
lance caressante,  avec  un  tel  sentiment  du  style, 
que  ce  brin  d’herbe,  que  cette  simple  tige 
prennent  tout  à coup  les  allures  épurées  d'une 
de  ces  fines  colonnettes  de  bronze  trouvées  à 
Pompéi. 


Telles  sont  les  réflexions  sommaires  que  nous 
voulions  formuler  à propos  de  l’acquisition  heu- 
reuse que  vient  de  faire  le  Musée  des  Arts  déco- 
ratifs. Sans  doute  nous  essayerons  prochaine- 
ment d’étudier  avec  les  développements  nécessaires 
l’œuvre  si  étendue^  si  féconde  de  M.  Galland. 
Mais  il  importait  de  signaler  sans  retard  aux 
amateurs,  aux  artistes,  au  public,  la  bonne  for- 
tune qui  vient  d’échoir  au  Musée  des  Arts  déco- 
ratifs et  dont  ses  visiteurs  vont  pouvoir  pro 
fi  ter. 

V.  Ch. 


Croquis  de  M.  P.-V.  Galland  pour  une  composition  décorative. 
(Musée  des  Arts  décoratifs.) 


COURRIER  DE  l’hOTEL  DROUOT 


LA  COLLECTION  D'ORFÈVRERIE  DE  M.  PAUL  EUDEL1 


L’amaceur  bien  connu  de  cous  les  Parisiens 
qui,  sous  le  nom  de  Démocède,  écrit  chaque  mois 
à l’intencion  des  lecteurs  de  la  Revue  des  Arts 
décoratifs  le  courrier  de  l’hôtel  Drouot,  me 
passe  cette  fois  la  plume  pour  me  laisser  le  plai- 
sir d’annoncer  d’un  coup  deux  nouvelles  qui 
seront  deux  bonnes  fortunes  pour  les  collection- 
neurs. Comme  il  n’est  pas  étranger  à l’événe- 
ment, sa  modestie  s’est  récusée,  et,  respectueux 
de  son  culte  pour  le  fameux  précepte  « le  moi  est 
haïssable  »,  c’est  avec  empressement  que  nous 
acceptons  la  tâche  infiniment  agréable  qui  s’offre 
à nous. 

Voici  donc  de  quoi  il  s’agit...  Mais  d’abord 
connaissez-vous  M.  Paul  Eudel  ? M.  Paul  Eudel 
est  une  physionomie  toute  parisienne,  faite 
d’esprit  ec  de  goût,  de  grâce  familière  et  de 
bonne  humeur,  un  de  ces  hommes  auxquels  les 
sympathies  intelligentes  s’attachent  spontanément, 
qui  depuis  trois  ou  quatre  ans  s’esc  fait  l’histo- 
riographe spirituel  de  l’hôtel  Drouot,  et  qui  a su, 
par  ses  chroniques  pleines  de  verve,  sa  plume 
facile  et  indiscrète,  ses  anecdotes  piquantes  et  son 
savoir  ennemi  de  pédantisme,  initier  le  grand 
public  aux  petits  mystères  de  la  curiosité,  aux 
brocantages  des  bibelots,  aux  grandeurs  et  déca- 
dences des  manies  abominablement  collection- 
nantes de  notre  temps.  Les  bulletins  hebdoma- 
daires qu'il  donne  des  combats  acharnés  dont 


Drouot  est  le  théâtre,  réunis  par  lui  en  volu- 
mes que  publie  l’éditeur  Charpentier,  seront 
des  documents  précieux  pour  nos  futurs  histo- 
riens. Il  n’a  pas  borné  là  son  rôle.  Connaissant 
les  détours  du  sérail  où  il  passe  des  heures  si  bien 
employées,  M.  Paul  Eudel  a entrepris  d’en 
révéler  les  dangers,  et  c’est  ce  qui  nous  vaudra 
d’ici  peu  un  volume  sur  le  Truquage  des  objets 
d'art  dont  les  lecteurs  de  la  Revue  des  Arts  déco- 
ratifs, pour  qui  a été  réservée  la  primeur  de 
ses  premiers  feuillets,  ont  pu  apprécier  l’intérêt 
sérieux  et  précis. 

Experto  crede Roberto,  disait  le  bon  Lhomond. 
Si  M.  Eudel  parle  avec  tant  d’abondance  des 
curieux  et  de  la  curiosité,  c’est  que  le  sujet  lui 
est  familier,  c’est  qu’il  a appris  de  longue  date 
à le  connaître,  c’est  que,  enfin,  lui  aussi,  est  un 
adepte  enthousiaste  de  la  religion  du  bibelot  et 
de  la  collection.  Passionné  pour  tous  les  menus 
objets  d’art  où  le  xvn®  et  le  xviii*  siècle 
surent  mettre  tant  de  grâce  exquise,  d'esprit  et 
de  charme,  il  s’est  appliqué  spécialement  à ras- 
sembler les  plus  magnifiques  pièces  d’orfèvrerie. 

Champ  restreint,  hélas  ! ec  où  il  n’est  permis 
de  s’aventurer  qu’aux  délicats,  mais  où  les  fleurs 
que  l’on  cueille  sont  uniques  et  charmantes  ! 
Ceux  qui  ont  vu  chez  M.  Eudel  ces  admirables 
chefs-d’œuvre  d’or,  d'argent  ou  de  vermeil, 
ciselés  par  des  artistes  sans  rivaux,  peuvent 


i.  Soixante  planches  d'orfèvrerie  de  la  collection  de  Paul  Eudel,  pour  faire  suite  aux  Éléments  d’orfèvrerie  corn 
posés  par  Pierre  Germain.  (Paris,  A.  Quantin,  éditeur,  i vol.  in-8“.) 
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témoigner  de  la  séduction  de  ces  merveilles,  et 
lorsque,  avec  l’opulence  hospitalière  du  véritable 
collectionneur  qui  aime  à étaler  ses  trésors  pour 
en  donner  la  joie  aux  autres  au  lieu  de  les 
dérober  jalousement  aux  regards,  il  s’est  plu  à 
faire  servir  ses  convives  dans  cette  vaisselle  étin- 
celante, — quand  on  voyait,  sur  la  table  éclairée 
par  des  flambeaux  de  Germain  ou  de  Lehendrick, 
pour  deux  ou  trois  cent  mille  francs  d’argenterie, 


des  aiguières  de  Mognart,  des  plateaux  de  Jacques 
de  Boys,  des  gobelets  de  Mermant,  des  huiliers 
de  Grégoire  Masse  ou  de  Ferrier,  des  salières 
de  Janety,  et  la  monumentale  soupière  de  Ville- 
clair,  etc.,  — on  avait  véritablement  l’illusion 
de  ce  luxe  princier  des  siècles  disparus,  luxe 
dont  le  prestige  agit  sur  les  esprits  cultivés 
moins  par  la  richesse  extérieure  que  par  les 
expressives  délicatesses  de  l’art. 


Soupière  en  argent  exécutée  par  Antoine  Jean  de  Villeclair  (1762).  Collection  de  M.  Paul  Eudel. 


L’orfèvrerie  est  de  toutes  les  branches  de  la 
curiosité  la  moins  accessible  aux  amateurs.  Il  est 
facile  d’en  donner  la  raison  : c’est  que  les  types 
anciens  manquent,  ayant  presque  tous  été  fondus 
pour  que  le  métal  précieux  pût  être  transformé 
en  monnaie.  A l'heure  qu’il  est,  ces  pièces  d’ar- 
genterie anciennes  bien  authentiques  et  vraiment 
belles  sont  d’une  extrême  rareté.  On  s’en  aperçoit 
bien  dans  les  ventes  et  dans  les  expositions 
publiques,  où  il  n’apparaît  guère  que  des 
spécimens  échappés  par  miracle,  s’ils  onc  des 
lettres  de  noblesse,  à la  sévérité  des  édits  des- 
tructeurs. 

Sans  doute  on  connaît,  soit  par  les  livres  de 


comptes,  soit  par  les  anciens  inventaires,  les  tra- 
vaux d’autrefois.  On  sait  les  noms  des  orfèvres 
qui,  au  xvi°  siècle,  passaient  pour  exécuter  des 
chefs-d’œuvre.  Mais  où  sont  ces  chefs-d’œuvre  ? 
Que  reste-t-il  des  552  marcs  de  vaisselle  d’argent 
fournis  par  Paul  Daniel,  orfèvre  à Paris,  à 
Henri  VII,  roi  d’Angleterre,  des  richesses  du 
trésor  de  Charles  V,  des  merveilles  ciselées  sous 
François  Ier  et  Charles  IX  par  Benvenuto  Cellini, 
Pierre  Mangot  ou  Franc  Dujardin?  Où  sont  les 
meubles  d’argent  qui  composaient  la  toilette 
d’Anne  d'Autriche  et  que  nous  signale  l’inven- 
taire dressé  après  sa  mort  ? Où  sont  les  tables, 
les  chandeliers,  les  bahuts  que  Louis  XIV  fit 
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exécuter  d’après  les  dessins  du  grand  peintre 
Lebrun,  dont  plusieurs  se  trouvent  aujourd’hui 
dans  les  cartons  du  Louvre?  Où  est  cette 
fameuse  nef  d'or  que  l’on  vit  parfois  sur  la  table 
du  Roi  Soleil,  enfermant  sa  serviette  et  son  cou- 
vert, et  qui  ne  pesait  pas  moins  de  cent  sept 
marcs?  Tout  cela  fut  remplacé  par  de  la  faïence, 
lorsque,  cherchant  des  ressources  pour  le  trésor 
épuisé  par  les  guerres,  on  envoya  impitoyablement 
en  bloc  tout  ce  qui  était  argenterie  à la  fonte.  Sacri- 
fice héroïque  autant  que  barbare,  qui  nous  prive  à 
jamais  d’inestimables  œuvres  d'art  ! Ce  dut  être 
un  jour  cruel  que  celui  où  Dangeau,à  la  date  du 
3 décembre  1689,  eut  à écrire  ces  lignes  : « Le 
roi  veut  que  dans  tout  son  royaume  on  fasse 
fondre  et  porter  à la  Monnaie  toute  l’argenterie 
qui  servait  dans  les  chambres,  comme  miroirs, 
chenets,  girandoles  et  toutes  sortes  de  vases  ; et, 
pour  en  donner  l’exemple,  il  fait  fondre  toute  sa 
belle  argenterie  malgré  la  richesse  du  travail.  Il 
lait  fondre  même  ses  beaux  ouvrages  de  filigra- 
nes ; les  toilettes  de  toutes  les  dames  seront  fon- 
dues aussi,  sans  en  excepter  celle  de  madame  la 
Dauphine.  # 

C'est  le  sort  fatal  des  œuvres  d’art  composées 


en  précieuse  matière  de  se  voir  détruites  à cause 
même  de  leur  richesse,  qui  est  pourtant  la 
moindre  de  leurs  beautés.  La  Révolution 
n’épargna  pas  davantage  les  superbes  pièces 
d'orfèvrerie  produites  par  le  xviii'  siècle,  et  nous 
avons  sous  les  yeux1  la  curieuse  énumération 
de  la  vaisselle  d’or  et  d’argent  apportée  à la 
Monnaie  par  les  familles  nobles  et  bourgeoises 
ou  les  religieux  des  couvents,  pour  être  fondue. 
Que  d’objets  ravissants  ne  figuraient  pas  dans 
cette  colossale  hécatombe!  Il  suffit  de  lire  les 
Mémoires  du  xviii'  siècle  pour  comprendre 
combien,  jusque  dans  les  moindres  familles  de  la 
noblesse,  la  belle  argenterie  était  estimée,  et 
quelle  profusion  il  y en  avait.  Tantôt  c’est 
Mnit  de  Coulanges  qui  écrit  à M“*  de  Grignan, 
après  une  visite  faite  chez  M™«  de  Lesdiguières  : 

« Elle  nous  montra  un  assortiment  pour  prendre 
du  café  d'une  magnificence  et  d'une  perfection 
comme  il  n’y  en  a point4.  1 Tantôt  c'est  Mmc  de 
Pompadour  qui,  impatiente  de  débuter  à la 
cour  et  cherchant  le  moyen  de  s’y  faire  présenter, 
imagine  de  séduire  Mme  de  Conti  en  lui  achetant 
chez  l’orfèvre  Rambaud  un  huilier,  et  en  donne 
la  piquante  raison  suivante3:»  M.  Le  Normant, 


1.  Calendrier  des  dames  françaises  célèbres  pour  leurs  vertus,  leurs  talens  ou  leur  beauté,  dédié  aux  daines  citoyennes, 
à Paris,  1790,  chez  Legay.  O11  y trouve  un  extrait  des  registres  des  dons  patriotiques  des  dames  et  demoiselles  du  corps 
de  l’orfèvrerie  de  Paris  à l’Assemblée  nationale,  ainsi  que  la  liste  des  objets  d’orfèvrerie  portés  cette  année  à la  Monnaie, 
liste  des  plus  intéressantes,  comme  on  en  peut  juger  par  l’extrait  suivant  : 


Vaisselle  de  la  Reine 

— de  M'"c  la  comtesse  de  Maurepas 

— de  Mmc  la  duchesse  de  Cossé 

— la  Reine  ( second  envoi) 

— de  Madame  (belle  sœur  du  roi) 

— de  la  marquise  Cransayel,  douairière 

— de  M",c  V,c  Boucher,  premier  peintre  du  roi 

— de  M""1  V,c  Langlois,  fabricant  de  couvertures  du  Roi 

— de  M"1*  la  duchesse  d’Anville 

— de  M",c  la  comtesse  de  Choiseul ; 

de  M"’*  la  comtesse  de  Boisgelin 

— des  dames  abbesses  de  l’abbave  de  Pont-aux-Dames 

(premier  envoi ) • 

(second  envoi) 

— des  dames  religieuses  carmélites  de  Saint-Denis,  pro- 

venant d'un  don  de  Clément  XIV  (second  envoi). . . 

— des  dames  ursulines  de  Saint-Cloud 

— des  dames  carmélites  de  Pontoise 

— de  LL.  AA.  M"“'s  tantes,  sœurs  du  roi  (second  envoi) 

— de  S.  A.  R.  la  duchesse  de  Bourbon 


3.607  marcs. 

3 

onces. 

12 

deniers 

2+1 

— 

7 

— 

12 

— 

5<5 

— 

2 

— 

IO 

— 

'•++5 

— 

+ 

— 

1 3 

— 

1.315 

— 

2 

— 

6 

— 

5+8 

— 

6 

— 

19 

— 

*9 

— 

+ 

— 

6 

— 

8+ 

— 

21 

— 

602 

— 

+ 

— 

22 

— 

21  + 

— 

1 

— 

+ 

— 

171 

— 

5 

— 

*3 

— 

»S> 

— 

22 

— 

1 2 



+6 

— 

646 

— 

* 

— 

+ 

— 

'55 

— 

6 

— 

15 

— 

209 

— 

2 

— 

16 

— 

855 

— 

1 

— 

1 

— 

596 

— 

6 

— 

9 

— 

On  voit  par  cette  liste  abrégée  quelle  profusion  d’objets  d'orfèvrerie,  appartenant  à la  maison  royale,  aux  familles 
pnncieres,  même  à la  riche  bourgeoisie,  et  ayant  à coup  sûr  une  valeur  artistique  considérable,  fut  fondue  dès  les  premiers 
jours  de  la  Révolution,  avant  les  pillages  dans  les  châteaux  et  les  ventes  à l'encan. 

a.  Lettres  de  M'"r  de  Coulanges  à M,,lc  de  Grignan,  dans  l’édit,  des  Lettres  de  Mmc  de  Sévigné,  t.  IX,  p.  574. 

3.  Mémoires  de  M'"'  de  Pompadour,  t.  I",  p.  317. 
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qui  mettait  de  la  gaieté  en  toutes  choses,  dit  qu’il 
choisissait  un  huilier,  afin  de  bien  faire  com- 
prendre à M",e  de  Conti  qu’on  voulait  lui 
graisser  la  patte  i . 

Mais,  de  tant  de  magnificences  qui  nous  sont 
signalées  par  les  li- 
vreS;  il  nous  reste 
de  si  rares  épaves 
que,  même  dans  les 
collections  royales 
de  l’Europe,  aujour- 
d’hui on  ne  trouve 
plus  de  pièces  re- 
marquables dues  aux 
grands  artistes  d’au- 
trefois. Se  souvient- 
on  des  déceptions 
que  fit  éprouver,  en 
1879,  vente  des 
quatre  cents  kilo- 
grammes d'argente- 
rie mis  aux  enchères 
par  la  reine  Chris- 
tine d’Espagne  ? Si 
la  cour  de  Russie, 
qui  fit  venir  de 
France,  au  xvur 
siècle,  son  argente- 
rie exécutée  par  nos 
plus  habiles  orfè- 
vres, conserve  en- 
core de  belles  piè- 
ces, où  en  trouver 
maintenant?  Seule, 
peut-être,  la  collec- 
tion du  baron  Pi- 
chon,  par  la  pureté 
et  l’authenticité 
des  spécimens  qui 
avaient  été  intelli- 
gemment recueillis 
par  l’érudit  amateur, 
pouvait  donner  une 
idée  suffisante  de  l’art  glorieux  de  nos  argentiers 
d'autrefois.  Mais  cette  collection  admirable, 
unique,  a été  dispersée  le  15  juin  1878  sous  le 
marteau  du  commissaire-priseur.  C’est  M.  Paul 
Eudel  qui  en  a recueilli  la  plus  belle  partie. 

Eh  bien,  on  va  comprendre,  après  cela,  la  vé- 


ritable importance  des  deux  bonnes  nouvelles 
que  nous  avons  à annoncer. 

La  première,  c’est  que  M.  Paul  Eudel,  sachant 
bien  tout  le  profit  que  pourrait  trouver  notre 
industrie  nationale  dans  l’étude  des  chefs-d’œuvre 

qu’il  possède,  et  ré- 
pudiant les  égoïstes 
calculs  de  certains 
de  ses  coreligion- 
naires , a consenti 
à faire  reproduire 
par  la  gravure  les 
plus  beaux  types  de 
sa  collection  d’orfè- 
vrerie, et  à en  com- 
poser un  rare  et 
précieux  volume  qui 
va  paraître  d’ici 
quelques  jours  à la 
librairie  Quantin.  Il 
y a là  une  soixan- 
taine de  planches, 
exécutées  avec  toute 
la  précision  et  la 
finesse  désirables, 
qui  seront  pour  nos 
artistes  autant  de 
modèles  incompara- 
bles. On  y trouvera 
la  fine  fleur  des 
collections  célèbres, 
des  pièces  histori- 
ques échappées  aux 
massacres  séculaires 
du  vandalisme,  des 
merveilles  de  goût 
et  de  style,  soigneu- 
sement contrôlées 
par  un  homme  qui 
a acquis  chèrement 
le  titre  légitime  de 
connaisseur  émé- 
rite. Qui  pourrait 
d’ailleurs  douter  delà  compétence  de  l’auteur  du 
Truquage,  après  les  révélations  si  formelles  et  si 
convaincantes  qu’il  a apportées  ici  même  1 sur  ce 
délicat  sujet?  Son  livre  est  donc  vraiment  comme 
un  écrin  où  n’ont  pris  place  que  des  joyaux  de 
choix.  On  y voit  la  fameuse  soupière  en  argent  pro- 


Aiguière  en  argent  exécutée  par  Robert  Mognart  (17É;). 
(Collection  de  M.Paul  Eudel.) 


1 . Voy.  la  Revue  des  Arts  décoratifs,  4 e année,  p.  231. 
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venant  de  la  collection  Pichon  et  achetée  par 
AI.Eudel  à la  vente  DemidofT,  un  des  plusadmi- 
rables  spécimens  de  l’époque  rocaille,  œuvre  déli- 
cieuse de  grâce  tranquille,  d’esprit  et  de  souplesse, 
avec  son  couvercle  surmonté  d’ une  grenade,  l’opu- 
lence de  son  écusson  bien  assis  sur  la  croupe,  la 
légèreté  des  anses,  qui 
semblent  jaillir  dans 
les  enroulements  de 
la  tige  flexible  d’une 
feuille  d’acanthe.  On 
y voit  l’exquise  cho- 
colatière qui  est,  je 
crois,  la  seule  pièce 
ancienne  que  l’on 
connaisse  de  vaisselle 
d’or,  datant  des  com- 
mencements du  xvme 
siècle,  de  forme  si 
simple  et  si  pure,  avec 
son  col  droit,  sobre- 
ment décoré,  et  son 
manche  de  jaspe  san- 
guin! Si  elle  a pu  sur- 
vivre aux  événements, 
c'est  qu’elle  voya- 
geait à l’étranger  aux 
heures  de  péril.  Née 
en  France,  elle  fut 
emportée  en  Russie 
par  un  prince  Kou- 
rakine,  et  c’est  le 
baron  Pichon  qui,  en 
retrouvant  ses  traces, 
lui  rendit  ses  brevets 
de  nationalité  et  de 
noblesse.  Voici  en- 
core une  série  de 
flambeaux  de  tous  les 
modèles  et  de  toutes 
les  époques,  avec  les 
poinçons  dûment  vé- 
rifiés qui  équivalent 
à des  parchemins. 

Voici,  parmi  les  pièces  historiques,  la  saucière  de 
Condorcet,  du  temps  que  celui-ci  était  commis- 
saire à la  Monnaie;  elle  porte  encore,  à ses  deux 
anses  formées  de  listels  et  de  rubans,  les  armes  du 
philosophe.  Voici  la  célèbre  écuelleen  vermeil  aux 
armes  du  cardinal  Farnèse,  un  des  chefs-d'œuvre 
du  grand  orfèvre  Germain,  et  qui  fut  un  des 
joyaux  de  la  collection  Léopold  Double.  Une 


Flambeaux  en  argent  de  1764.  (Collection  de  M.  Paul  Eudel.) 


autre  écuelle  de  vermeil,  de  forme  également 
charmante,  et  provenant  de  la  collection  de  San- 
Donato,  a été  ciselée  par  l’habile  Jacques  du 
Boys,  qui  a prodigué  sur  ce  délicat  bijou  les 
ornements  les  plus  ingénieux. 

Il  faut  s’arrêter,  car  on  se  laisserait  entraîner 

à décrire  les  60  plan- 
ches dont  l’ouvrage 
se  compose. 

M.  Paul  Eudel  ne 
s’est  pas  borné  à lais- 
ser graver  les  plus 
beaux  types  de  sa  col- 
lection. Pour  que  le 
livre  fût  complet,  et 
afin  de  faire  géné- 
reusement profiter 
les  collectionneurs 
comme  lui  de  la 
science  qu’il  a si 
patiemment  acquise 
pour  son  compte,  il  a 
placé  en  tête  de  l’al- 
bum une  préface  qui 
est  le  document  le 
plus  utile  qu’on  ait 
jusqu’ici  publié  sur 
l’orfèvrerie,  et  dont 
tous  les  amateurs,  no- 
vices ou  non,  lui  se- 
ront reconnaissants. 
Cette  préface  donne, 
outre  les  éléments 
essentiels  pour  recon- 
naître les  pièces  d’or- 
fèvrerie authentiques 
de  celles  qui  sont 
fausses,  une  étude 
raisonnée  sur  les 
poinçons.  Les  poin- 
çons, on  le  sait, 
sont  le  critérium  des 
œuvres  de  métal  pré- 
cieux fabriquées  au- 
trefois; mais  si  l’on  n’a  pas  la  clef  du  laby- 
rinthe, on  se  perd  dans  cette  multitude  d’hiéro- 
glyphes qui  se  transforment  à chaque  instant, 
suivant  le  pays,  la  ville,  l’orfèvre  et  même 
le  fermier  du  Trésor.  Grâce  à M.  Eudel,  beau- 
coup d'amateurs  éviteront  désormais  de  grossières 
méprises. 

Terminons  enfin  en  donnant  notre  deuxième 
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heureuse  nouvelle.  Celle-ci  est  uniquement  pour 
les  collectionneurs  qui  ont  la  noble  passion  de 
la  belle  orfèvrerie  ancienne,  et  qui  en  recher- 
chent avidement  les  trop  rares  épaves.  M.  Paul 
Eudel,  qui  a mis  tant  d'années  à former  amou- 
reusement cette  collection  d’orfèvrerie  que  nous 
venons  de  décrire,  aujourd’hui  se  décide  à s’en 
séparer.  Dans  quelques  semaines  (vers  le  milieu 
d'avril)  elle  va  être  livrée  aux  enchères,  à l’hôtel  ! 
Drouot,  et,  de  nouveau,  ces  trésors  sans  prix,  dont 
la  valeur  grandit  à mesure  que  les  années  s’écoulent, 
dont  le  charme  s’augmente  à mesure  que  l’éduca- 
tion du  goût  s’affine,  dont  l’utilité  s’accroît  à me- 
sure que  notre  industrie  moderne  éprouve  davan- 
tage le  besoin  d’étudier  les  belles  œuvres  anciennes, 
ces  trésors,  disons-nous,  vont,  de  nouveau,  être 
livrés  aux  convoitises  ardentes  et  mettre  en  lutte 
l’armée  des  billets  de  banque.  La  bataille  sera 
chaude,  sans  doute,  et  les  concurrents  vont  sur- 
gir de  toutes  parts  pour  essayer  d’acquérir  ces 
reliques  rarissimes,  suprêmes  vestiges  de  la  ma-  1 


gnificence  des  arts  d’autrefois,  et  aujourd’hui  si 
respectées  que  la  possession  d’un  seul  de  ces 
objets  arrachés  aux  hasards  des  enchères  excite 
l’envie  et  donne  la  célébrité  à celui  qui  s’en  rend 
acquéreur. 

M.  Paul  Eudel,  en  abandonnant  ses  chers 
compagnons  de  sa  vie,  n’éprouvera-t-il  pas  ce 
serrement  de  cœur  qu’amène  l’idée  d’un  adieu 
éternel  ? Car  les  œuvres  uniques  qu’il  a pu  re- 
cueillir ne  sont  pas  de  celles  qu’on  voit  repa- 
raître dans  le  tumulte  banal  des  ventes.  Une  fois 
parties,  elles  restent  captives,  précieusement 
gardées  au  fond  des  musées  et  des  collections 
d’élite.  Nul  espoir  de  les  reconquérir  dans  la 
violence  rallumée  d’un  désir.  Mais  qu’importe 
maintenant,  puisqu’avant  de  laisser  disperser  sa 
collection  M.  Eudel  a eu  la  bonne  pensée  d’en 
conserver  le  souvenir  en  un  album  qui  restera 
comme  un  témoignage  de  son  goût  délicat  et 
comme  un  document  des  plus  utiles  à l’histoire 
de  l’art!  — Victor  Champier. 


Exposition  de  Nuremberg.  — Nous  appre- 
nons que  sous  le  patronage  du  roi  Louis  II  de 
Bavière,  le  Bayrisches  Geiverbemuseum  de  Nu- 
remberg organise,  pour  le  15  juin  de  l’année  1885, 
une  exposition  d’ouvrages  d’orfèvrerie,  joaillerie, 
bronzes  d’art  et  d'ameublement.  Cette  exposition 
est  internationale;  elle  aura  lieu  dans  le  nouveau 
local  du  musée,  et  durera  jusqu’au  30  septembre. 
Son  but  est  de  montrer  quelle  est,  dans  les  dif- 
férents pays,  la  situation  actuelle  de  l’orfèvrerie, 
de  la  joaillerie,  des  bronzes  d’art  et  d’ameuble- 
ment, d’appeler  l’attention  sur  leur  fabrication, 
sur  les  progrès  tant  artistiques  que  techniques 
réalisés  dans  cette  branche  de  l’industrie,  de 


préparer  aux  exposants  une  occasion  d’étendre 
leurs  anciens  débouchés,  d’en  acquérir  de  nou- 
veaux; enfin,  par  l’exposition  des  matières  pre- 
mières, des  machines,  métiers,  outils  et  appareils 
les  plus  nouveaux,  d’exciter  l’émulation. 

L’exposition  d’orfèvrerie  hongroise.  — 
Le  musée  des  arts  décoratifs  de  Budapest,  fondé 
il  y a dix  ans  à peine,  rend  déjà  des  services  qui 
démontrent  une  fois  de  plus  la  haute  utilité  de 
ce  genre  de  musées.  Le  gouvernement  hongrois 
l’a  reconnu  en  s’engageant  à favoriser  le  plus 
possible  son  développement  au  moyen  de  sub- 
ventions régulières.  De  son  côté,  la  direction  du 
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musée  ne  néglige  rien  pour  étendre  son  action,  et 
organise  à Budapest  des  expositions  rétrospec- 
tives destinées  à mettre  en  lumière  les  richesses 
artistiques  de  la  Hongrie  et  à fournir  ainsi  à 
l’industrie  du  pays  des  modèles  nationaux  char- 
gés de  rappeler  la  brillante  époque  des  ancêtres. 

La  première  de  ces  expositions  a été  consacrée 
à la  bibliographie,  aux  livres,  aux  reliures,  aux 
anciens  monuments.  Elle  eut  beaucoup  de  succès. 
Une  seconde  exposition,  ouverte  depuis  le  mois 
dernier,  n’est  pas  moins  brillante.  Elle  concerne 
l’orfèvrerie  et  s’est  organisée  tout  naturellement 
avec  ces  richesses  artistiques  qui  sont  précieuse- 
ment conservées  dans  les  nobles  familles,  dans 
les  églises,  etc.  La  première  partie  de  l’exposi- 
tion comprend  les  bijoux  préhistoriques;  la  se- 
conde, les  objets  sacrés  : il  y a,  notamment,  une 
suite  de  cent  calices  en  or  et  argent,  enrichis 
d’émaux  translucides,  de  perles  et  de  pierres  pré- 
cieuses. 

L’émail  à cloisons  de  fils  tordus,  spécialité 
proprement  hongroise,  aussi  bien  que  l’émail 
translucide  sur  basse-taille,  se  trouve  appliqué 
sur  maintes  pièces.  Des  crosses  gothiques  d’un 
travail  merveilleux,  des  monstrances,  dépassant 
un  mètre  et  surtout  la  partie  du  trésor  d’Aix-la- 
Chapelle,  que  le  roi  Louis  le  Grand  (1342-1382) 
a présenté  au  dom,  se  recommandent  aux  ama- 
teurs. Ensuite  nous  signalons  comme  particu- 
lièrement intéressants  deux  reliquaires  en  forme 
de  buste.  L’un,  représentant  le  roi  saint  Ladislas 
(1077-1095)  en  grandeur  naturelle,  est  en  ver- 
meil; il  a été  fait  entre  1406  et  1412.  Le  corps 
est  entièrement  couvert  d’émaux  translucides. 

L’autre,  renfermant  une  pièce  du  crâne  de 
saint  Etienne  (1000-1038  , nous  montre  la  figure 
de  ce  roi  dans  la  grandeur  du  précédent,  en  ar- 
gent et  vermeil.  Ce  chef-d’œuvre  est  un  travail 
romain  du  xviT'  siècle,  et  porte  pour  emblèmes 
les  abeilles  du  pape  Urbain,  descendant  des  Bar- 
berini.  Il  est  même  permis  de  conclure,  d’après 
des  indices,  que  c’est  par  son  protégé  Bernini 
qu’il  l’a  fait  faire. 

La  troisième  partie  de  l'exposition  est  formée 


des  objets  d'usage  et  de  luxe.  L’art  de  travailler 
l’or  et  l’argent  est  aussi  ancien  en  Hongrie  que 
le  goût  des  Hongrois  pour  ces  objets,  ce  qui  le 
fait  remonter  bien  loin.  Déjà  au  xv’’  siècle,  dans 
le  temps  de  Mathias  Corvin,nous  trouvons  men- 
tionnée par  les  écrivains  contemporains  qui  ont 
assisté  au  noces  du  roi,  ur.e  série  de  980  vases 
en  or  et  argent.  Cet  exemple  fut  naturellement 
imité  par  la  noblesse,  qui  tenait  à honneur  de 
placer  dans  les  trousseaux  de  leurs  filles  des  ser- 
vices en  métaux  précieux,  et  de  lutter  par  les 
bijoux  de  leurs  costumes.  Il  n'est  donc  pas  éton- 
nant que,  malgré  les  dévastations  et  les  pillages 
fréquents  que  les  Turcs  ont  fait  subir  à la  Hon- 
grie, une  partie  considérable  de  ces  trésors  ait 
été  conservée. 

Le  roi  François-Joseph  a permis  d’apporter  de 
son  trésor  toutes  les  pièces  relatives  à l’histoire 
du  pays  et  à celle  de  l’orfèvrerie  hongroise.  Le 
prince  Esterhâzy,  possesseur  d’une  fortune  im- 
mense et  d’un  trésor  non  moins  considérable,  est 
venu  participer  à l’exposition  avec  des  coupes  en 
agate  et  onyx,  montées  en  or  émaillé  ; des  vases 
du  xvr  siècle,  ceux  de  la  Renaissance,  mo- 
delés avec  le  génie  d’un  Jean  Goujon,  jusqu'à 
l'époque  du  rococo,  rivalisent  avec  les  vases  des 
comtes  Erdôdy,  Bânffy,  Andrâssy,  etc.  Le  sul- 
tan a promis  d’envoyer  tous  les  objets  en  sa  pos- 
session, pouvant  avoir  de  l’intérêt  pour  cette 
exposition. 

La  quatrième  et  dernière  partie,  ravissante  par 
les  couleurs  chatoyantes  des  émaux  et  le  brillant 
des  pierres  précieuses,  se  compose  de  bijoux, 
tels  qu’agrafes,  boutons  et  pendeloques,  dont 
quelques-unes  sont  évaluées  à plus  de  50,000  fr. 
pièce.  Cette  série  est  excessivement  intéressante, 
car  elle  se  compose  presque  uniquement  des 
objets  employés  pour  le  costume  national. 

Enfin  le  catalogue  raisonné,  qui  contiendra  des 
gravures,  des  photographies  et  toutes  les  marques 
recueillies  sur  les  différentes  pièces,  sera  un  tra- 
vail digne  d’être  rangé  parmi  les  publications  les 
plus  savantes.  Rédigé  en  hongrois  et  en  français,  il 
sera  accessible  à tout  le  monde.  — e.-r.  de  Kutas. 


U Imprimeur-Editeur  Gerant:  A.  Quanti». 
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PORTE  DE  COFFRET  EN  BRONZE 

PAR  MICHEL-ANGE 

(Musée  National  de  Florence) 

A.  Quentin,  imprimeur-éditeur. 


Si  les  meubles  ont  parlé  au  xvmc  siècle,  ce  n’est  pas  seulement  parce  que  des  conteurs 
aux  inventions  amoureuses  ont  emprisonné  des  âmes  captives  dans  des  sophas  cou- 
leur de  rose.  Les  romanciers  se  sont  tus,  et  il  semble  que  les  meubles  du  Régent,  de 
Mm'  de  Pompadour  et  de  Marie-Antoinette  parlent  encore.  Ils  ont  gardé  l’esprit  du  temps; 
ils  ont  l’air  de  se  souvenir,  et,  sur  les  mœurs  et  le  caprice  de  l’époque,  ils  disent  des  choses 
que  les  livres  laissent  à peine  deviner.  Nul  mobilier  n’est  plus  instructif.  Il  est  telle  œuvre 
pompeuse  de  l’art  officiel  qui  en  apprend  moins  sur  le  xvui'  siècle  qu’une  chaise  à por- 
teurs, une  table  à ouvrage  ou  un  bonheur  du  jour.  De  170  à la  Révolution,  les  ébénistes 
illustres  et  ceux,  malheureusement  fort  nombreux,  dont  nous  ne  savons  pas  les  noms  ont 
raconté  les  inquiétudes  de  l’idéal  et  les  phases  changeantes  du  goût  avec  autant  d’exacti- 
tude que  François  Lemoyne,  les  Vanloo  et  Vien.  Mettons  en  ordre  les  modestes  notes  que 
nous  avons  prises  au  bénéfice  de  ceux  qui  voudront  étudier  ce  beau  chapitre  de  l’histoire 
de  l’art  en  France. 

Dans  les  nobles  industries  qui  touchent  à la  décoration  de  la  maison  et  au  luxe  de 
la  vie  quotidienne,  les  modifications  du  goût  s’opèrent  avec  une  certaine  lenteur.  Le  passé 
a une  qualité  ou  un  défaut  : il  persiste.  Il  faut  toujours  du  temps  pour  liquider  une  situa- 
tion et  pour  abroger  un  style.  On  sentait  fort  bien  à la  mort  de  Louis  XIV  qu’on  entrait 
dans  un  monde  nouveau,  et  que  le  mobilier,  en  devenant  moins  solennel,  devait  prendre 
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une  élégance  plus  intime  et  plus  d’esprit.  Mais  ce  mouvement  ne  s’accomplit  pas  sans 
hésitation  et  sans  regret.  Le  meuble  eut,  comme  le  tableau,  ses  incertitudes  et  ses  contra- 
dictions. Déjà,  François  Lemoyne  avait  introduit  dans  ses  peintures  la  gaieté  des  tons 
clairs  et  roses  — c’était  le  drapeau  du  xviii'  siècle  — et  les  successeurs  de  Lebrun,  de 
Jouvenet  et  des  Boullogne  affichaient  encore  un  culte  sincère  pour  les  colorations  vigou- 
reuses et  rousses.  Le  mobilier  eut  la  même  aventure.  L’esprit  de  tradition  protesta  long- 
temps contre  l’avènement  des  nouveautés  qui  s'annoncaient  séduisantes,  mais  que  les  amis 
de  l’ancien  régime  considéraient  comme  dangereuses. 

Il  ne  pouvait  guère  en  être  autrement.  L’art  du  passé  était  alors  représenté  par  une 
puissante  famille,  celle  du  faiseur  de  meubles  qui,  sous  le  vieux  roi,  avait  enchanté  la 
cour  et  la  ville,  et  qui,  malgré  son  âge,  se  croyait  capable  de  réussir  encore.  Nous  vou- 
lons parler  de  Boulle  et  de  ses  fils.  Et  d’abord,  le  chef  glorieux  de  la  dynastie,  le  pa- 
triarche de  la  marqueterie  et  de  l’incrustation,  ne  mourut  qu’à  la  fin  de  février  iy32.  Aux 
derniers  temps  de  sa  vie,  il  était  assez  empêché  dans  ses  atfaires  ; la  manie  de  collec- 
tionner des  œuvres  d’art  avait  été  pour  lui,  comme  autrefois  pour  Rembrandt,  une  pas- 
sion coûteuse.  En  outre,  l’incendie  de  son  atelier  en  1720  était  venu  accroître  les  embar- 
ras de  sa  situation  ; car,  dans  un  mémoire  dont  le  texte  nous  a été  conservé,  le  vieil  ébéniste 
n’évaluait  pas  à moins  de  370,770  livres  le  montant  de  la  perte  subie,  aussi  bien  pour  les 
ouvrages  en  voie  d’exécution  que  pour  les  bois  précieux  et  les  modèles  de  terre  et  de  cire 
qu’il  avait  patiemment  réunis.  C’était  là  évidemment  un  coup  très  rude;  mais,  en  pré- 
sence d’une  glorieuse  réputation  à soutenir,  Charles-André  Boulle  reprit  courage.  Il  de- 
meura fidèle  à son  idéal,  et,  bien  que  fort  âgé,  il  travailla  sous  la  Régence  et  pendant  la 
jeunesse  de  Louis  XV.  N’oublions  jamais  que  tel  meuble  de  Boulle  que  nous  prenons 
pour  une  œuvre  des  beaux  jours  de  Louis  XIV  est  peut-être  de  1720  ou  de  1725. 

Cette  dernière  date  n’a  rien  d’arbitraire.  C’est  celle  de  la  visite  que  les  princes  de 
Bavière  firent  dans  les  ateliers  de  Boulle  aux  galeries  du  Louvre.  Le  Mercure  nous  parle 
des  merveilles  que  les  visiteurs  y admirèrent.  A ce  moment,  et  malgré  ses  longues  années 
de  service,  l’ébéniste  de  Louis  XIV  est  encore  un  producteur  actif.  Ce  fait,  dont  il  faut 
prendre  note,  impose  une  certaine  prudence  à nos  tentatives  de  chronologie. 

La  réserve  est  ici  d’autant  plus  opportune  que  Charles-André  Boulle  a laissé  quatre 
fils,  qui  ont  travaillé  dans  le  même  style  que  lui.  Le  itr  mars  iy32,  ils  assistèrent  tous  les 
quatre  à l’enterrement  de  leur  père,  et  c’est  par  l’acte  de  décès  que  nous  savons  qu’ils  por- 
taient le  titre  d’ébénistes  du  roi. 

Il  est  étrange  que  les  livres  nous  disent  si  peu  de  chose  à propos  des  fils  de  Boulle. 
Nés  pendant  la  période  comprise  entre  1Ü78  et  1689,  ils  se  nommaient  Jean-Philippe, 
Pierre-Benoît,  André-Charles  ( 1 68 5)  et  Charles-Joseph  (1688).  Leur  biographie  reste  in- 
connue, et  sur  les  mérites  qui  distinguèrent  chacun  d’eux  on  n’a  que  des  données  incer- 
taines. Il  semble  cependant  que  la  Direction  des  bâtiments  du  roi  ne  les  estimait  pas  tous 
au  même  degré.  Ainsi,  le  29  mai  1725,  Jean-Philippe,  qui  était  l’aîné,  et  Charles-Joseph, 
le  quatrième  fils,  obtinrent,  comme  « ébénistes,  cizeleurs  et  doreurs  »,  un  brevet  de  loge- 
ment aux  galeries  du  Louvre,  en  survivance  de  leur  père,  avec  qui  ils  demeuraient  alors. 
Aucun  privilège  semblable  ne  fut  accordé  aux  deux  autres  frères.  Le  i5  octobre  .1734,  le 
logement  du  Louvre,  devenu  vacant,  fut  concédé  à Louis  Galloche.  Jean-Philippe  et 
Charles-Joseph  disparaissent  désormais  de  l’histoire.  Sur  Pierre-Benoît,  le  second  des  fils 
du  maître  fameux,  les  textes  restent  muets.  Enfin,  le  troisième,  André-Charles,  « hébéniste 
du  roy  »,  d’après  un  procès-verbal  dressé  par  un  commissaire  au  Châtelet,  était  en  rela- 
tions d’amitié  avec  des  artistes;  il  assista,  le  16  avril  1741,  au  dîner  tragique  à la  suite 
duquel  le  peintre  Chantereau  donna  un  si  rude  coup  d’épée  à son  camarade  Joseph-Fer- 
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dinand  Godefroy.  Charles-Andrc  Boulle  figure  comme  témoin  dans  l’enquête  qui  suivit 
ce  duel  improvisé.  Il  demeurait  alors  rue  et  barrière  de  Sèvres,  et  il  signe  sa  déposition  : 
Bmdle  de  Sève.  Il  mourut  en  i745.  Nous  n’en  savons  pas  plus  long,  et  ce  n’est  pas  assez. 

En  annonçant,  en  i732,  la  mort  de  l'ébéniste  de  Louis  XIV,  le  Mercure  ne  fait  au- 
cune difficulté  d’écrire  que  ses  fils  sont  les  « héritiers  de  ses  talents  ».  En  réalité  ils  étaient 


Meuble  à deux  vantaux.  - École  de  Boulle.  - Musée  du  Mobilier  national. 


les  héritiers  de  ses  modèles,  et,  comme  artistes,  ils  doivent  demeurer  au  second  plan.  C’est 
ce  que  ariette  a voulu  dire  dans  une  phrase  restée  célèbre  : « Les  fils  de  Boulle  n’ont 
ete  que  les  singes  de  leur  père.  » Ce  mot  doit  être  entendu  en  ce  sens  que  les  successeurs 
de  Boulle  se  sont  bornés  à suivre  ses  exemples,  et  que,  personnellement,  ils  n’ont  rien 
invente.  Mais  d ne  faut  pas  croire  que,  dans  leurs  imitations  obéissantes,  ils  aient  été 
malhabiles.  Les  amateurs  du  xvn,«  siècle  faisaient  cas  de  leurs  productions  : sans  con- 
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fondre  leurs  meubles  avec  ceux  du  marqueteur  de  Louis  XIV,  ils  en  prisaient  l’exécution 
et  le  style. 

Dans  le  fécond  atelier  de  Boulle,  l’idéal  était  resté  celui  d’autrefois.  L’incrustation 
demeurait  l’élément  essentiel,  la  ressource  constante  de  cet  art,  qu’on  hésite  à qualifier 
d’ébénisterie,  quand  on  songe  que  le  métal  y tenait  plus  de  place  que  le  bois.  L’écaille 
brune  ou  blonde,  l’étain  poli  associaient  sur  les  panneaux  des  armoires  ou  des  cabinets 
leurs  découpures  élégantes  ; des  cuivres  d’une  ciselure  hardie  décoraient  les  profils  et 
accusaient  par  des  saillies  énergiques  les  corniches  savamment  dorées.  On  avait  chez  les 
héritiers  de  Boulle  toutes  les  ambitions  qui  se  souviennent,  toutes  les  délicatesses  qui 
n’inventent  pas.  Ils  façonnaient  les  meubles  les  plus  somptueux  et  les  plus  menus  objets. 
Il  est  sorti  de  leurs  ateliers  de  majestueuses  pièces  d’ameublement  et  des  boîtes  de  pendules, 
des  tables  et  des  écritoires.  Mais,  il  faut  le  répéter,  les  fils  de  Boulle  ne  furentguèrequedes 
copistes;  ils  reproduisirent  jusque  vers  le  milieu  du  xvme  siècle  les  formes  et  (le  décor  que 
leur  père  avait  mis  à la  mode.  Il  reste  quelques  exemples  de  leur  industrie  ou  plutôt  de 
leur  mémoire.  Ainsi,  au  musée  du  Mobilier  national,  les  cinq  meubles  d’appui  (n°  68)  que 
le  catalogue  inventorie  comme  des  travaux  du  « genre  Boulle  » paraissent  bien  avoir  été 
exécutés  sous  Louis  XV.  Ce  n’est  pas  seulement  parce  que,  parmi  les  médailles  qui  dé- 
corent les  façades,  il  en  est  qui  sont  datées  de  1732  et  1733,  — elles  auraient  pu  être  ajou- 
tées après  la  mort  du  père,  — c’est  surtout  parce  que  les  bronzes,  mous  et  sans  saveur, 
trahissent  des  œuvres  de  seconde  main.  Les  fils  de  Boulle  eurent  eux-mêmes  des  imitateurs 
qui,  si  l’on  en  juge  par  la  défectuosité  des  cuivres,  par  l’insuffisance  grossière  des  cise- 
lures, essayèrent  de  produire  à bon  marché,  et  finirent  par  faire  un  art  bourgeois  de  ce 
qui  à l’origine  avait  été  un  art  royal. 

11  est  bien  difficile  aujourd'hui  de  reconnaître  les  œuvres  des  héritiers  de  Boulle.  Un 
de  ses  fils  — nous  ne  saurions  dire  son  nom  — a dû  cependant  produire  des  meubles  un 
peu  en  dehors  des  données  de  l’atelier  paternel.  En  1768,  il  y avait  dans  la  collection  de 
Gaignat  deux  armoires  plaquées  en  bois  d’amarante,  à deux  portes  chacune,  et  en  ancien 
vernis  de  la  Chine.  Sur  le  fond  noir  des  vantaux  se  détachaient  en  relief  des  chasses, 
« dont  les  pagodes,  animaux,  troncs  et  branchages  d’arbres  » étaient  en  pierre  de  lard  co- 
lorée ; en  outre,  des  moulures  et  des  ornements  en  bronze  doré  enrichissaient  ces  deux 
meubles,  et  l’auteur  du  catalogue,  le  marchand  Poirier,  qui  s’y  connaissait,  ne  manque 
pas  de  faire  remarquer  que  ces  armoires  sont  au  nombre  « des  derniers  ouvrages  d’un  fils 
du  célèbre  Boulle  ». 

Cette  indication  est  curieuse,  et  il  en  faut  faire  notre  profit.  On  est  tenté  d’ordinaire 
d’attribuer  au  xvne  siècle  ces  meubles  ou  des  gemmes  et  des  pierres  de  couleur  dessinent 
en  relief  des  bouquets  et  des  guirlandes,  et  qui,  au  début,  étaient  une  importation  de  la 
décadence  florentine.  Sous  le  grand  roi,  Branchi  et  Megliorini  avaient  fait  aux  Gobelins 
quelques-uns  de  ces  travaux  à l’italienne  : leur  élève  Le  Tellier  essaya,  sans  y réussir  beau- 
coup, de  continuer  une  industrie  ou  le  lapidaire  a plus  de  part  que  l’ébéniste.  Si  l’un  des 
fils  de  Boulle  renouvela  cette  pratique  aux  derniers  jours  de  sa  vie,  il  faut  reconnaître  que 
plusieurs  de  ces  meubles,  si  louis-quatorçiens  qu’ils  soient  par  l’aspect  général,  sont  des 
œuvres  du  temps  de  Louis  XV.  Dans  tous  les  cas,  il  demeure  à peu  près  certain  que  les 
fils  de  Boulle  avaient  le  goût  du  rétrospectif;  ils  n’étaient  pas  de  ceux  qui  marchent  en 
avant  : ils  se  souvenaient  toujours,  et  leur  art,  malgré  Watteau  et  Lemoyne,  n’est  qu’un 
prolongement  de  l’art  antérieur.  La  révolution  n’est  pas  sortie  de  chez  eux. 

On  vient  de  voir  qu’au  témoignage  de  Poirier,  un  des  fils  de  Boulle  avait  utilisé  pour 
la  confection  de  deux  armoires  des  panneaux  en  ancien  vernis  de  la  Chine.  C’était  en- 
core là  une  mode  de  la  veille  ou  de  l'avant-veille.  Des  laques  de  provenance  orientale 
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avaient  été  en  effet  apportés  en  France  sous  Louis  XIV,  et  le  succès  en  fut  si  grand  qu’on 
essaya  de  les  imiter.  Ce  détail  est  connu,  et  je  n’insiste  pas.  Mais  je  dois  dire  qu’au  début 
du  règne  de  Louis  XV,  la  passion  pour  le  vernis  pseudo-chinois  était  encore  très  vi- 
vante et  qu’elle  dura  fort  longtemps.  La  fabrication  de  ce  vernis,  qu’on  sait  avoir  été  imité 
plus  tard  par  des  industriels  sans  gloire,  fut  d’abord  le  secret  de  Robert  Martin  et  de  ses 
fils.  Je  n’en  parle  ici  qu’en  ce  qui  touche  la  décoration  du  meuble;  car,  en  réalité, 
Martin  et  sa  dynastie  sont  de  grands  entrepreneurs  de  peinture,  et  c’est  ailleurs  que  l’ana- 
lyse de  leurs  travaux  devra  trouver  sa  place. 

Robert,  le  chef  de  la  famille,  est  né  en  1706.  Dès  iy33,  il  a déjà  obtenu  le  brevet  de 
vernisseur  du  roi,  et  sa  vie  se  prolonge  jusqu’en  1765.  Ses  laques,  rouges  ou  noirs, 
apparaissent  sur  les  meubles  pendant  la  jeunesse  de  Louis  XV.  Robert  Martin  n’est  point 


Petite  commode  en  vernis  Martin  (Palais  de  Fontainebleau). 


ébéniste  : il  est  peintre;  il  se  borne  à appliquer  son  vernis,  ses  Heurs  et  ses  figurines  sur 
les  meubles,  sur  les  chaises  à porteurs,  sur  les  carrosses  sortis  des  ateliers  voisins.  Il  est 
orientaliste  à sa  manière:  aux  surfaces  des  panneaux  qu’on  lui  confie  il  fait  vivre,  avec  une 
habileté  dont  Albert  Jacquemart  s’étonne,  et  qui  n’est  cependant  pastout  à fait  trompeuse, 
un  monde  amusant  de  Chinois  approximatifs.  Dans  une  lettre  écrite  de  Cirey,  le  6 dé- 
cembre 1738,  Mn,e  de  Graffigny,  décrivant  les  appartements  de  Mme  du  Châtelet,  nous 
apprend  que  dès  cette  époque  Robert  Martin  formait  déjà  des  élèves.  La  marquise  et  Vol- 
taire n'avaient  rien  épargné  pour  décorer  la  maison  dans  le  goût  du  jour.  « Le  plafond, 
dit  Mmc  de  Graffigny,  est  peint  et  verni  par  un  élève  de  Martin,  qu’ils  ont  ici  depuis  trois 
ans.  » Et  plus  loin,  parlant  des  meubles,  elle  ajoute  qu’il  y a «des  encoignures  de  Martin 
avec  de  jolies  choses  dessus  ».  La  veille,  elle  avait  trouvé  dans  la  chambre  occupée  par 
Voltaire  « des  encoignures  de  laque  admirables  ».  On  voit  ici  se  préciser  la  mode  qui, 
continuée  par  Simon-Etienne  Martin,  frère  de  Robert,  et  par  d’autres  maîtres  moins 
connus,  se  prolongera  presque  jusqu’à  la  Révolution. 

Les  encoignures  que  M,ne  de  Graffigny  admirait  chez  Mme  du  Châtelet  ont  disparu; 
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architecture  un  peu  bizarre  qui  ressemblent  à de  gros  ventres  supportes  par  des  jambes 
grêles.  Presque  toutes  les  commodes  vernies  par  Robert  Martin  sont  conçues  dans  le 
même  style  que  celle  de  Fontainebleau. 

Cette  passion  pour  les  laques  « façon  de  la  Chine  » était  inspirée  sans  doute  par  le 
désir  d’égayer  le  meuble,  et  ce  résultat  fut  en  effet  atteint  en  partie,  car  les  Martin  ont 
varié  la  coloration  de  leur  vernis  : indépendamment  du  noir,  ils  ont  obtenu  des  rouges 
passés,  des  bruns  clairs,  des  verts  olivâtres  dont  l’aspect  a de  la  richesse  et  de  la  douceur. 
Un  peu  de  polychromie,  — comme  on  le  verra  plus  tard  dans  le  mélange  des  bois  teintés, 
— ne  déplaisait  pas  aux  contemporains  du  jeune  Louis  XV.  A ce  moment,  les  peintres  ont 
une  part  à la  décoration  du  meuble,  et  notamment  du  carrosse.  Si  vous  voulez  bien  ouvrir 
le  Mercure  du  mois  de  septembre  1724,  vous  y trouverez  la  description  de  la  fameuse 
calèche  de  campagne  donnée  au  roi  par  M.  de  Beringhen.  Cette  voiture  était  un  véritable 


mais  il  reste  dans  les  collections  du  mobilier  national  et  ailleurs  un  certain  nombre  de 
meubles  analogues  qui  disent  bien  ce  que  valaient  les  chinoiseries  de  Robert  Martin  et  de 
son  école.  L’exposition  organisée  par  l'Union  centrale  en  1882  nous  a montré,  entre 
autres,  une  commode  à deux  tiroirs,  supportée  par  des  pieds  élevés  et  dont  le  profil  n’est 
pas  sans  élégance.  Le  corps  du  meuble  est  légèrement  bombé  : la  panse,  laquée  de  noir, 
s’enrichit  de  paysages,  de  maisonnettes,  de  kiosques  d’un  goût  suffisamment  chinois.  Cette 
commode,  qui  fait  partie  du  mobilier  de  Fontainebleau,  est  assez  caractéristique,  non 
seulement  à cause  de  l’ornementation  qui  la  décore,  mais  aussi  en  raison  de  sa  forme. 
Dans  les  premières  années  du  règne  de  Louis  XV,  on  a beaucoup  aimé  ces  meubles  d’une 


COMMODE  DE  L’ÉPOQUE  LOUIS  XV,  SIGNÉE  JOSEPH 
En  bois  de  violette,  médaillons  en  marqueterie  de  bois  de  rose  à deux  tons;  cuivres  dorés 
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monument.  Longue  de  neuf  pieds,  large  de  cinq,  la  caisse  avait  quatre  portières  et  pou- 
vait contenir  douze  personnes.  Il  ne  fallait  pas  moins  de  huit  chevaux  pour  traîner  cette 
maison  roulante.  Au  milieu  était  disposée  une  table.  Un  carrossier  du  nom  de  Fontaine, 
qui  paraît  avoir  eu  quelque  célébrité,  était  l’auteur  de  cette  vaste  machine.  Mais  l’art  avait 
pompeusement  décoré  son  œuvre.  L’ornementation,  où  se  combinaient  le  bois  doré  et  le 
bronze  et  qui  représentait  en  relief  des  attributs  de  chasse,  avait  été  exécutée  sur  les  mo- 
dèles d’un  sculpteur  oublié  aujourd’hui,  « le  sieur  Aise  ».  Quant  aux  panneaux  de  la  voi- 
ture, ils  devaient  leur  décoration  à Oudry  lui-même,  qui  y avait  peint  au  naturel  « les 
chiennes  couchantes  que  le  roi  aimoit  le  mieux  ». 

Nous  avons  le  regret  de  ne  pas  retrouver  au  musée  de  Cluny  cette  calèche  monu- 
mentale qui,  tout  semble  le  prouver,  fut  une  des  curiosités  de  la  saison.  Mais  il  reste  dans 
la  même  collection  quelques  traîneaux  qui  sont  bien  conçus  dans  le  goût  du  temps  et 
redisent  exactement  son  caprice.  Ils  semblent  détachés  d’un  dessus  de  porte  de  Lancret. 
Dans  l'exécution  des  véhicules  de  ce  genre,  la  fantaisie  des  artistes  s’exercait  librement  et 
le  baroque  ne  l’effrayait  pas.  Le  traîneau,  passablement  ridicule,  dont  la  caisse  est  comme 
taillée  dans  le  corps  d’un  ours  en  bois  peint,  montre  que  l’excentrique  était  toléré, 
applaudi  peut-être.  Il  aurait  eu  du  succès  lorsque,  au  mois  de  janvier  1729,  ce  fut  la  mode, 
pour  les  gens  du  bel  air,  de  se  faire  voiturer  sur  la  neige  au  cours  la  Reine  et  dans  les 
allées  de  Versailles.  Les  journaux  nous  ont  conservé  la  description  d’un  de  ces  traîneaux 
qui  appartenait  au  prince  de  Carignan  et  qui  fut  admiré  comme  un  modèle  d’élégance.  Il 
était  formé  d’une  conque  marine  supportée  par  des  dauphins.  Bien  que  la  conception  fût 
moins  heureuse  que  bizarre,  le  succès  fut  des  plus  vifs,  et  le  Mercure,  qui  n’était  point 
accoutumé  à publier  des  estampes,  jugea  l’œuvre  si  importante  qu’il  en  donna  une  piquante 
eau-forte. 

Y avait-il  alors  dans  les  âmes  françaises  un  commencement  de  folie?  Le  goût  public 
allait-il  se  perdre  avant  d’avoir  trouvé  la  formule  du  mobilier  nouveau?  On  serait  tenté  de 
le  croire,  lorsqu’on  voit  à quelles  singularités  on  se  laissa  aller  pendant  la  jeunesse  de 
Louis  XV.  Les  incrustations  métalliques  des  fils  de  Boulle,  les  chinoiseries  que  semait 
Robert  Martin  sur  les  panneaux  des  meubles  laqués,  les  ornementations  qui,  comme  dans 
le  meuble  de  la  collection  de  M.  Grellou,  empruntaient  à Gillot  ses  caprices  et  faisaient 
danser  les  singes  sur  la  corde,  toutes  ces  inventions,  toutes  ces  fantaisies  parurent  trop 
austères  ou  trop  coûteuses  : un  beau  jour,  la  société  élégante  s’éprit  d'une  passion  folle 
pour  un  genre  de  décoration  qui  était  faite  avec  des  images  découpées. 

Nous  pouvons  marquer  avec  exactitude  l’heure  néfaste  où  commença  ce  délire.  Et  il 
convient  d’autant  mieux  d'en  parler,  que  cette  frénésie  imprévue  déshonora  pendant  plus 
de  dix  ans  l’histoire  du  mobilier  français.  Dès  la  fin  de  1727,  les  journaux  commencent  à 
nous  entretenir  de  la  « mode  des  meubles  en  découpure1  ».  Les  femmes,  les  enfants,  les 
hommes  même  s’en  mêlèrent.  On  découpait  des  figurines  enluminées,  des  ornements,  des 
arabesques;  on  les  collait  sur  un  fond  d’étoffe  ou  de  bois  peint  de  couleur  claire,  on  y 
passait  ensuite  un  vernis  et  l’on  créait  ainsi  une  ornementation  qui,  s’appliquant  d’abord 
aux  menus  objets  usuels,  envahit  bientôt  les  meubles  et  même  l'intérieur  des  carrosses. 
Manie  curieuse  et  qui  changeait  en  enfants  les  personnages  les  plus  graves!  On  arrivait 
chez  une  dame  avec  des  ciseaux  dans  sa  poche,  et  l’on  se  mettait  à découper  le  plus  sérieu- 
sement du  monde  en  causant  de  l’aventure  de  la  veille  ou  du  souper  du  lendemain. 
Mlle  Aïssé  n'exagère  pas  lorsqu’elle  écrit  en  1727  : « On  est  ici  dans  la  fureur  de  la  mode 

1.  Lettres  de  M.  Constantin  à la  marquise  de  ***  sur  la  nouvelle  mode  des  meubles  en  découpure.  — Mercure, 
décembre  1727. 
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pour  découper  des  estampes  enluminées,  tout  comme  vous  avez  vu  que  l’on  a été  pour  le 
bilboquet.  Tous  découpent,  depuis  le  plus  grand  jusqu’au  plus  petit.  On  applique  ces 
découpures  sur  des  cartons,  et  puis  on  met  un  vernis  là-dessus.  On  fait  des  tapisseries,  des 
paravents,  des  écrans.  11  y a des  livres  d’estampes  qui  coûtent  jusqu’à  deux  cents  livres,  et 
des  femmes  qui  ont  la  folie  de  découper  des  estampes  de  cent  livres  pièce.  Si  cela  con- 
tinue, ils  découperont  des  Raphaël1 2.  » 

Ils  s’arrêtèrent  à temps;  mais  il  est  certain  que  beaucoup  de  gravures  d’après  Gillot, 
Bérain  et  Watteau  furent  cruellement  découpées  par  ces  ciseaux  furieux.  Les  éditeurs 
d'images  ne  manquèrent  pas  d’exploiter  ce  goût  malsain.  Dix  ans  après  les  premières 


Meuble  d’appui  du  temps  de  la  Régence.  — Collection  de  M.  H.  Grellou. 


ferveurs,  Huquier  et  Chédel,  en  publiant,  l’un  son  second  livre  de  dessins  et  d’ornements, 
l’autre  ses  Fantaisies  nouvelles,  annoncent  qu’on  « peut  en  faire  des  découpures  ».  Huquier 
ajoute  qu’il  a chez  lui  « quantité  de  sujets  différents  pour  orner  ces  sortes  d’ouvrages  * ». 
Nous  l’avons  dit,  ce  mode  de  décoration  s’appliquait  de  préférence  aux  paravents  et  aux 
éventails;  mais  on  alla  plus  loin,  et  ce  ne  sont  pas  seulement  les  livres  qui  nous 
l’apprennent.  11  nous  souvient  d’avoir  vu  chez  un  marchand  de  curiosités  une  commode  au 
ventre  rebondi — style  de  1730  à 1740  — dont  les  surfaces  étaient  abondamment  illustrées, 
sinon  embellies,  de  ces  images  sottement  découpées.  L’aspect  de  ce  meuble  était  navrant. 

Il  y avait  toutefois  pendant  cette  période  des  artistes  sérieux  qui  pensaient  que  le 
renouvellement  du  mobilier  devait  être  cherché  bien  moins  dans  le  changement  du  décor 
superficiel  que  dans  le  caractère  de  la  forme  et  l’esprit  de  la  silhouette.  Cette  préoccupa- 


1.  Lettres  de  M,]t  Aîssé.  185},  p.  132. 

2.  Mercure,  janvier  et  février  1738. 
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tion  était  surtout  celle  des  architectes.  Ils  rêvaient,  eux  aussi,  le  meuble  pittoresque,  et  ils 
le  trouvèrent.  La  Régence  est  le  beau  temps  de  Gilles-Marie  Oppenordt  qui  a vécu  jus- 
qu’en 1742,  mais  qui,  dès  1715,  avait  déjà  le  titre  d’architecte  du  duc  d’Orléans.  Il 
était  lui-même  fils  d’un  ébéniste  à qui  Versailles  devait  une  partie  de  ses  somptuosités,  et 
il  s’intéressa  toujours  aux  choses  de  la  décoration.  Huquier  n’a  gravé  qu’une  faible  partie 
de  son  œuvre.  Oppenordt  a donné  des  dessins  d’ornement  qui  n’étaient  pas  directement 
dédiés  aux  faiseurs  de  meubles,  mais  dont  ils  se  sont  inspirés.  Lorsque,  chargé  d’embellir 
un  salon,  Oppenordt  multipliait  au  plafond  et  sur  les  murailles  les  jeux  des  courbes 
enroulées;  lorsqu’il  enfermait  dans  des  cadres  chantournés  les  tableaux  placés  au-dessus 
des  portes,  il  invitait  nécessairement  les  ébénistes  à suivre  son  exemple  et  à proclamer 
avec  lui  la  déchéance  de  la  ligne  droite,  car  l’harmonie  étant  la  loi  du  décor,  il  fallait  bien 
que  le  meuble  fût  du  même  style  que  la  maison. 

Oppenordt  ne  prêcha  pas  dans  le  désert.  Les  braves  maîtres  du  bois  taillé  et  doré,  les 
bons  ouvriers  du  bronze  aux  ciselures  savantes,  étaient  tout  disposés  à répondre  à l’appel 
de  l'architecte  : ils  pensaient,  eux  aussi,  que  leur  art  ne  pouvait  être  condamné  toujours  à 
la  répétition  des  modèles  du  vieux  Boulle  et  de  ses  fils,  non  plus  qu’aux  vernis  franco- 
chinois  de  Robert  Martin  et  de  ses  copistes.  Tous,  ou  presque  tous,  voulaient  faire  du 
nouveau,  et  ils  cherchaient. 

D’après  une  tradition  dont  l'écho  est  partout  répété,  il  semble  que  Cressent  ait  été  un 
des  premiers  à donner  au  meuble  de  la  Régence  et  du  commencement  du  règne  de 
Louis  XV  le  style  dont  chacun  essayait  alors  la  formule  et  qui  est  resté  la  caractéristique 
de  l’époque. 

Cressent  était  le  fils  d’un  sculpteur  dont  le  nom  serait  demeuré  obscur,  si,  fidèle  à la 
mémoire  de  son  père,  l’ébéniste  n’avait  pas  pris  le  soin  de  dire  que  le  vieil  artiste  a été 
« aussi  connu  par  ses  ouvrages  que  par  la  beauté  de  son  cabinet  ».  Nous  ne  savions  pas 
que  le  premier  des  Cressent  fût  illustre  à ce  point.  Il  avait  sculpté  un  crucifix  de  buis,  qui 
figura  dans  une  des  ventes  organisées  par  son  fils  et  dont  la  trace  s’est  perdue.  C’était 
peut-être  un  chef-d’œuvre.  Quoi  qu’il  en  soit,  Cressent  le  vieux  est  un  artiste  du  temps  de 
Louis  XIV.  Nous  devons  d’autant  plus  le  négliger,  que  nous  ignorons  sa  vie  et  ses  mérites. 

• Sur  Cressent  fils,  nous  en  savons  un  peu  plus  long,  grâce  aux  confidences  qu’il  a bien 
voulu  nous  faire  dans  les  préfaces  de  ses  catalogues.  A vrai  dire,  c’est  presque  la  seule 
source  à laquelle  nous  puissions  puiser.  Comme  l’artiste  a intéressé  Albert  Jacquemart,  le 
baron  Davillier  et  quelques  autres  bons  esprits,  nous  résumerons  les  informations,  mal- 
heureusement bien  incomplètes,  que  nous  avons  pu  réunir. 

Le  second  Cressent  a dû  naître  un  peu  avant  1690  : en  effet,  dans  une  de  ses  préfaces 
écrite  en  1756,  il  parle  de  son  grand  âge,  et  nous  savons  d’ailleurs  que  dès  1714  il  tra- 
vaillait déjà  pour  Girardon.  Mêlé  aux  travaux  du  métal  et  expert  dans  la  ciselure,  il  avait 
réparé  un  Jupiter,  bronze  du  sculpteur  de  Louis  XIV,  et  un  Mars  de  « M.  Hangaire  », 
qui  est  visiblement  l'un  des  Anguier.  Cressent  nous  dit  en  outre  qu’il  a été  élevé  « dans 
le  dessein  et  dans  la  sculpture  ».  Et  en  effet,  il  resta  sculpteur  toute  sa  vie.  Il  répara 
Y Andromède  de  bronze  de  Robert  le  Lorrain,  il  a fait  trois  crucifix,  l’un  en  buis  et  les 
autres  en  chêne,  il  a taillé  dans  le  marbre  un  médaillon  de  Louis  XIV  de  grandeur  natu- 
relle; enfin  il  y avait  autrefois  à l’abbaye  de  Sainte-Geneviève  un  buste  en  bronze  de 
Louis,  duc  d’Orléans,  mort  en  1752;  nous  en  avons  à Versailles  une  reproduction  en 
plâtre.  Il  est  donc  certain  que  Cressent  a fait  œuvre  de  sculpteur  '. 


1.  Peut-être  convient-il  de  rappeler  qu’il  y a eu  sous  Louis  XV’  un  sculpteur  du  nom  de  Cressent.  En  175 3,  il  appa- 
raît à l’exposition  de  l’académie  de  Saint-Luc  avec  le  titre  d'adjoint  à professeur,  et  il  exerce  les  mêmes  fonctions  en  1756. 


» 
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Mais,  dès  sa  jeunesse,  Cressent  s’ingéniait  à dessiner  des  ornements  et  à modeler  des 
maquettes.  Le  Régent  voulut  s’attacher  un  si  habile  homme  : il  en  fit  son  ébéniste  et 
quelquefois  son  conseiller.  On  aimait  les  tableaux  au  Palais-Royal,  et,  plus  d’une  fois, 
comme  il  s’agissait  d’acquérir  une  belle  peinture,  le  prince  fit  à Cressent  l’honneur  de  lui 
demander  son  avis.  Je  n’invente  pas  ces  détails  : ils  sont  racontés  avec  beaucoup  de  sans- 
façon  par  « le  sieur  Cressent,  ébéniste  des  palais  de  feu  S.  A.  R.  monseigneur  le  duc 
d’Orléans,  régent  du  royaume  ». 

Pour  compléter  ici  ce  qui  a déjà  été  écrit  par  le  baron  Davillier,  et  plus  récemment 
par  M.  de  Champeaux1,  je  dirai  que  Cressent  n’a  pas  fait  moins  de  trois  ventes  (i5  jan- 
vier 1749,  i5  février  1757  et  mars  1765).  Les  deux  premières  eurent  lieu  chez  lui,  au  coin 
de  la  rue  Joquelet  et  de  la  rue  Notre-Dame-des-Victoires;  la  dernière,  à l’hôtel  Desmarets, 
rue  Saint-Augustin.  Ces  ventes  ne  paraissent  pas  avoir  eu  un  succès  bien  authentique. 
On  y voit,  comme  les  comparses  au  théâtre,  reparaître  indéfiniment  les  tableaux  et  les 
meubles  qui  n’ont  pas  trouvé  d’acquéreur  aux  précédentes  enchères.  Mais  il  est  heureux 
que  ces  ventes  aient  été  essayées  : les  préfaces  que  Cressent  rédigeait  lui-même  et  dans 
lesquelles  il  aimait  à célébrer  la  solidité  de  ses  commodes  consiituent  toute  la  biographie 
de  l’artiste.  C’est  dans  le  catalogue  de  la  seconde  vente,  imprimé  en  1756,  qu’il  déclare 
« qu’il  se  voit  contraint  de  quitter  totalement  sa  profession,  par  son  âge  déjà  avancé  et  la 
foiblesse  de  sa  vue  ».  Mais  l’ancien  ébéniste  du  Régent  était  invincible  comme  ses  meubles. 
La  dernière  brochure  — celle  de  1765  — prouve  qu’à  cette  époque  il  vivait  encore. 

Pendant  une  aussi  longue  existence  — quatre-vingts  ans  peut-être  — Cressent  a vu 
changer  la  mode  et  il  a pu  sacrifier  à divers  styles;  mais  nous  croyons  que  pour  lui, 
comme  pour  beaucoup  d’entre  nous,  son  meilleur  temps  fut  sa  jeunesse.  Il  a été  témoin 
des  succès  de  Gillot  et  de  Watteau  et  il  s'est  parfois  inspiré  de  leur  idéal.  M.  de  Cham- 
peaux, qui  a parlé  savamment  des  meubles  exposés  en  1882  au  palais  des  Champs-Elysées, 
a remarqué  avec  raison  que,  dans  le  choix  de  ses  bronzes  décoratifs,  Cressent  a un  certain 
goût  pour  les  épisodes  tirés  de  la  vie  des  singes.  Ce  détail  est  significatif.  Aux  environs 
de  1720,  l’art  français  professe  un  véritable  culte  pour  la  « singerie  ».  J’ajouterai  que 
Cressent,  digne  contemporain  des  fils  de  Boulle,  a fabriqué  des  boîtes  de  pendules  revêtues 
de  marqueteries  d’écaille.  Enfin,  une  des  commodes  qu’il  met  en  vente  est  « faite  à la 
Régence  ».  Ces  rapprochements  permettent  de  replacer  l’artiste  dans  son  milieu  historique. 
Cressent,  malgré  sa  vie  prolongée,  n’est  pas  de  la  fin  du  règne  de  Louis  XV  : il  est  du 
commencement. 

Que  sont  devenus  les  meubles  du  fameux  ébéniste?  « La  réputation  du  sieur  Cressent, 
disait  Gersaint  en  1744,  est  établie  auprès  des  connoisseurs.  » Mais  cette  renommée 
s’amoindrit  par  suite  des  changements  de  la  mode;  les  meubles  de  Cressent  ne  portaient 
sans  doute  pas  son  estampille,  et  aujourd’hui  nous  ne  les  reconnaissons  plus.  Ils  sont 
confondus  avec  leurs  similaires.  C’est  donc  aux  catalogues  des  ventes  anciennes  qu’il  faut 
demander  quelques  indications.  Si  courtes  que  soient  les  descriptions  données  par  Ger- 
saint, par  Rémy  et  par  Cressent  dans  les  inventaires  qu'il  a rédigés  lui-même,  elles  met- 
tront peut-être  les  curieux  sur  le  chemin  des  decouvertes. 


Cressent  modelait  des  nymphes,  des  jeux  d’enfants,  de  petits  bas-reliefs  de  cire  et  même  des  figures  à intention  drama- 
tique comme  le  Menasses  dan  s les  chaînes,  au  repentir  de  ses  crimes.  Il  demeurait  rue  Meslav.  Malgré  la  similitude  du  nom 
— l’orthographe  n’était  pas  la  préoccupation  essentielle  à l’académie  de  Saint-Luc — nous  ne  croyons  pas  devoir  confondre 
l’auteur  du  Mariasses  avec  l’ébéniste  du  Régent. 

1.  Vov.  dans  la  Galette  des  beaux-arts  de  1882  les  articles  sur  l’exposition  de  l 'Union  centrale,  et  dans  le  volume 
intitulé  les  Arts  du  bois,  des  tissus  et  du  papier,  le  chapitre  relatif  à l’histoire  du  meuble.  Nous  aurons  plus  d’une  fois 
recours  aux  excellentes  recherches  de  M.  de  Champeaux. 
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Chez  Bonnier  de  la  Mosson,  mort  en  1744,  la  savante  industrie  de  Cressent  était 
représentée  par  deux  petits  corps  de  bibliothèque,  « de  bois  violet  et  satiné,  garnis  de  ma- 
gnifiques bronzes  dorez  d’or  moulu  » : l’une  de  ces  bibliothèques  supportait  une  pendule, 
l’autre  un  thermomètre.  C’est  à propos  de  ces  meubles,  qu’il  signale  comme  des  « morceaux 
de  conséquence  »,  que  Gersaint  a fait  l’éloge  de  Cressent.  Le  cabinet  de  Bonnier  montrait 
aussi  de  notre  artiste  deux  commodes,  en  bois  des  Indes,  décorées  de  figures  et  d’orne- 
ments de  bronze  doré. 

Des  pièces  plus  importantes  figurèrent  à la  première  vente  que  Cressent  fit  lui-même 
en  1749.  On  y vit  deux  grandes  bibliothèques  à portes  cintrées  par  le  haut,  enrichies  de 
pilastres  et  de  bustes  représentant  les  quatre  parties  du  monde  et  les  quatre  saisons.  Des 
ornements  de  bronze  complétaient  la  décoration  de  ces  meubles  « en  bois  satiné  ».  Et  le 
catalogue  ajoute  ici  que  ces  bronzes  n’étaient  « qu’en  couleur  d'or  »,  attendu  la  trop  grande 
dépense;  mais  Cressent  avertissait  l'acquéreur  futur  qu’il  lui  serait  facile  de  faire  achever 
la  toilette  du  métal  en  le  dorant  d’or  moulu. 

Deux  commodes  de  bois  de  Cayenne,  couleur  de  cerise,  deux  encoignures  du  même 
bois,  « ornées  de  deux  arbres  de  chêne  sur  lesquels  il  y a des  oiseaux  à la  poursuite  d’un 
hibou,  le  tout  de  bronze  doré  »,  une  troisième  encoignure  de  forme  carrée  et  terminée  en 
bas  par  « un  contour  en  arbalète  »,  une  table  à quadrille  pliante  et  de  superbes  pendules 
figuraient  aussi  dans  la  vente  de  1749.  Nous  abrégeons  ces  descriptions  qui  sont  curieuses. 
Le  « contour  en  arbalète  »,  accent  circonflexe  renversé,  aura  sans  doute  arrêté  l’attention 
du  lecteur.  C’est  le  commencement  de  la  guerre  que  l’ébénisterie  du  xvme  siècle  va 
déclarer  à la  ligne  droite.  C’est  le  goût  d’Oppenordt  appliqué  à l’ameublement. 

Bien  d’autres  ouvrages  de  Cressent  étaient  conservés  dans  les  cabinets  des  curieux. 
M.  de  Selle,  ancien  trésorier  de  la  marine,  dont  la  collection  fut  vendue  en  1761,  possé- 
dait des  merveilles  sorties  de  son  atelier.  L’auteur  du  catalogue,  Pierre  Rémy,  ne  manque 
pas  l’occasion  de  dire  que  les  talents  de  Cressent  « pour  la  composition  et  la  belle  et 
solide  exécution  sont  estimés  des  personnes  de  l’art  ».  Un  des  trésors  de  M.  de  Selle  était 
son  médaillier.  Construit  en  bois  satiné  amarante  et  garni  de  moulures  et  de  feuillages 
de  lierre,  ce  meuble  typique  s’ouvrait  à deux  battants  et  renfermait  74  tiroirs.  Les  battants 
s’enrichissaient  de  bronzes  dorés,  figurant  en  relief  des  enfants  occupés  à frapper  des  mé- 
dailles. En  outre,  les  portraits  des  douze  Césars,  en  médaillons  reliés  deux  à deux  par  des 
rubans  de  métal,  décoraient  les  pilastres.  Mais  un  détail  ne  doit  pas  être  négligé  dans  la 
description  de  ce  beau  meuble.  Sous  la  presse  que  mettaient  en  mouvement  les  petits 
ouvriers,  on  voyait  deux  médailles,  celle  de  Louis  XV  et  celle  du  Dauphin.  L’œuvre  est 
donc  postérieure  à 1729.  M.  de  Selle  possédait  en  outre  une  pendule  garnie  de  bronzes 
d’or  moulu,  « de  la  composition  du  sieur  Cressent».  Et  cette  pendule  ne  doit  pas  passer 
inaperçue,  car  c’est  là  que  nous  voyons  paraître  la  fameuse  figure  du  Temps  qui,  la  faux 
à la  main,  menace  un  enfant,  symbole  de  l'humanité  toujours  poursuivie  par  ce  quinteux 
vieillard.  Cressent  parle  avec  fierté  de  cette  allégorie,  et  il  a l’air  de  croire  qu’il  l’a 
inventée.  Mais  je  ne  veux  pas  poursuivre  plus  loin  ce  dénombrement.  Des  meubles  ana- 
logues. des  bronzes  du  même  style  se  retrouvent  chez  M.  Gaillard  de  Gagny,  en  1762,  et 
dans  presque  toutes  les  collections  opulentes. 

L’auteur  de  Y Histoire  du  mobilier , Albert  Jacquemart,  assure  que  Cressent  « inaugura 
les  associations  du  bois  de  rose,  de  violette  et  d’amarante  ».  Bien  que  le  fait  ne  soit  pas 
scientifiquement  démontré,  il  est  possible.  Mais  si  l’on  en  juge  par  les  descriptions  que 
donnent  les  anciens  inventaires,  la  caractéristique  du  style  de  Cressent  doit  être  cherchée 
ailleurs.  Son  goût  se  manifeste,  au  point  de  vue  de  la  forme,  dans  l’emploi  de  courbes  qui 
restent  modérées  et  prudentes.  Après  avoir  dit  dans  la  préface  de  son  catalogue  de  1749 
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que  « pour  son  ébénisterie,  tout  y est  recherché  »,  il  ajoute  que  « ses  commodes  sont  d’un 
contour  extrêmement  simple,  mais  noble  en  même  temps  ».  Il  ne  faut  donc  pas  croire  que 
Cressent,  constructeur  de  meubles,  ait  beaucoup  donné  aux  exagérations  de  la  rocaille  : 
il  l’a  connue,  il  l’a  vue  triompher  et  disparaître  : il  ne  l’a  jamais  aimée. 

C’est  surtout  dans  les  bronzes  que  Cressent  a montré  la  richesse  de  son  imagination 
et  sa  science.  Il  fournissait  lui-même  ses  modèles  et  il  les  variait  à l’infini.  Si  l’on  voyait 
chez  M.  de  Selle  une  commode  faite  de  bois  de  violette  et  « d’un  contour  agréable  »,  cette 
forme,  relativement  tranquille,  apparaissait  revêtue  d’une  décoration  somptueuse.  Les 
poignées  des  tiroirs  d’en  haut  étaient  obtenues  par  l’entrelacement  de  deux  dragons  dont 
les  queues  se  relevaient  en  bosse.  Cressent  attachait  à ses  bronzes  la  plus  grande  impor- 
tance. Il  en  parle  avec  une  tendresse  paternelle.  Dans  les  ventes  qn’il  organise,  on  voit 


Bureau  plat  en  ébène.  — Style  de  Cressent  (Palais  de  Fontainebleau). 


passer  des  boîtes  de  pendules,  des  feux,  des  bras  de  lumière.  Ainsi  qu’il  le  dit  lui-même, 
Cressent  a fait  faire  des  meubles  « chez  lui  et  sous  sa  conduite  »;  mais,  sans  lui  contester 
le  titre  d’ébéniste  que  lui  a conféré  le  Régent,  nous  sommes  disposé  à croire  qu’en  le 
qualifiant  de  sculpteur,  on  lui  aurait  causé  une  joie  très  vive. 

Et  en  effet  l’artiste  qui,  sous  Louis  XIV,  avait  travaillé  pour  le  vieux  Girardon,  se 
souvint  toujours  des  belles  heures  de  son  apprentissage.  11  ne  met  pas  seulement  dans  ses 
bronzes  des  arabesques,  des  rinceaux,  des  feuillages  : il  y introduit  volontiers  des  figures 
humaines.  Le  lecteur  aura  remarqué  sans  doute  que  les  deux  bibliothèques  dont  il  annonce 
la  vente  en  1749  sont  ornées  de  bustes  représentant  les  quatre  parties  du  monde  et  les 
quatre  saisons.  C’est  un  motif  qu’il  aimait  et  qu’il  a certainement  contribué  à mettre  à la 
mode.  Toute  attribution  aventureuse  nous  esc  défendue,  mais  comment  ne  pas  songer  a 
ces  tables,  à ces  bureaux  du  temps  de  la  Régence  dont  les  angles  sont  décorés  de  bustes 
analogues?  Nous  en  connaissons  plusieurs  exemples.  On  a vu  à l’exposition  de  Y Union 
centrale  et  on  peut  revoir  à Fontainebleau  « un  bureau  plat  en  bois  d’amarante,  à double 
face,  orné  de  bronzes  ciselés  et  dorés,  pieds  à griffes  et  figures  de  femmes  ».  Ces  figures, 
placées  à chacun  des  angles,  sont  des  bustes  ou  de  petits  termes  dont  la  partie  inférieure 
s’achève  en  feuillage.  Les  poignées  des  tiroirs  sont  élégantes,  mais  très  sobres.  Rien,  je  le 
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répète,  ne  nous  autorise  à attribuer  ce  meuble  à Cressent  : il  est  néanmoins  dans  sa  ma- 
nière, telle  qu’on  la  devine  d’après  la  description  de  ses  œuvres  authentiques,  qui  sont 
malheureusement  des  œuvres  égarées.  Il  faudrait  en  retrouver  la  trace.  Elles  étaient  belles, 
puisque  Gersaint  et  tous  nos  amis  en  parlent  avec  tant  d’estime.  J’ajoute  que,  malgré  le 
« contour  en  arbalète  »,  malgré  la  richesse  des  bronzes,  les  meubles  de  Cressent  obéissaient, 
dans  la  forme  générale,  à un  principe  de  sagesse.  L’exemple  de  modération  donné  par 
l’ébéniste  du  Régent  ne  fut  pas  longtemps  suivi.  Meissonnier  vient  d’arriver  en  France  : 
nous  allons  assister  à l’exaltation  du  caprice. 

Paul  Mantz. 


(La  suite  prochainement.) 


Figure  en  bronze  doré  Détail  de  la  garniture  d'un  ourcau  (Époque  de  la  Régence). 


Quelques  artistes  s’étaient  fait  un  nom  en  Italie,  en  publiant 
des  livres  de  ce  genre;  en  i 546,  un  graveur  français,  Gourmont, 
avait  publié  un  recueil  de  dessins,  la  plupart  de  style  orien-  ^ 
tal,  sous  ce  titre  : Livre  de  Moresques,  très  utile  et  nécessaire  \A 
à tous  orfèvres,  tailleurs,  graveurs,  painctres,  tapissiers,  y 
lingières  et  femmes  qui  besognent  de  Vesguille.  Ouvrez  ces 

1.  Voy.  la  Revue  des  Arts  décoratifs,  année,  p.  i et  105. 
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recueils,  surtout  ceux  composés  en  Italie,  et  vous  y trouverez  souvent,  en  tète,  un  portrait 
de  jeune  brodeuse,  qui  semble  détaché  d’un  tableau  de  Carpaccio,  de  Mantegna  ou  de  Lo- 
renzo  Costa.  On  songe  à la  Laure  de  Pétrarque,  aux  dames  de  Boccace  : c’est  la  jeune 
femme  italienne  qui  revit  dans  ces  gravures;  un  de  ces  recueils  a même  pour  auteur  une 
femme,  qui  s’est  cachée  sous  le  pseudonyme  de  Lucretia  Romana. 

Le  travail  de  la  femme  dans  la  maison  se  trouvait  aidé  par  ces  utiles  publications,  et 
ce  travail  n’avait  pas  cessé  d’ètre  encouragé  par  l’exemple  des  personnes  du  rang  le  plus 
élevé,  et  des  dames  de  la  cour  elle-même.  Nos  chroniqueurs  nous  apportent,  à ce  sujet, 
leur  précieux  témoignage.  Sous  le  règne  de  Louis  XII,  Jean  Bouchet  écrivant  le  panégy- 
rique de  Louis  de  la  Trémoilledit  de  sa  femme,  Gabrielle  de  Bourbon  : « Jamais  n’estoit 
oiseuse,  mais  s’employoit  une  partie  de  la  journée  en  broderies  et  autres  menus  ouvrages 
appartenant  aux  dames,  et  y occupoit  ses  damoiselles.  » Brantôme  rapporte  dans  ses 
Vies  des  dames  illustres  que  Marie  Stuart  excellait  dans  l’art  de  broder,  et  il  nous 
apprend  que  Catherine  de  Médicis,  la  terrible  Catherine,  aimait  à réunir  dans  une  salle  de 


Coffre  de  mariage  sculpté  et  doré;  xviic  siècle  (Musée  de  Cluny). 


son  palais,  ses  tilles  Claude,  Élisabeth  et  Marguerite,  ainsi  que  leurs  cousines  de  Guise  ; 
elle  passait  son  temps  « à besogner  après  les  ouvrages  de  soie  ou  elle  estoit  parfaicte 
autant  que  possible  ». 

Il  y aurait  pourtant  intérêt  à retrouver  çà  et  là  quelques  objets  qui  ont  appartenu 
à des  femmes  célèbres,  et  à les  voir  mêlés  aux  événements,  aux  épisodes  de  la  vie 
intime.  Certains  d’entre  eux  portent  une  devise  ou  une  inscription.  Souvent  un  nom, 
celui  d’une  châtelaine  ou  d’une  jeune  bourgeoise,  a été  gravé  sur  des  lames  de  ciseaux;  on 
lit  sur  une  aiguille  d’argent,  conservée  au  musée  de  Cluny,  ce  nom,  Marie  du  Buis.  Un 
des  étuis  que  j’ai  cités  et  qui  se  trouve  dans  la  collection  Jubinal  appartenait  à dame 
Alice  de  Thouais  de  Parthenay.  Examinons  les  inventaires  de  personnages  historiques, 
qui  ont  été  récemment  publiés.  Ceux  des  ducs  de  Bourgogne,  remis  au  jour  par  Léon  de 
Laborde,  font  mention  de  dés  d’or,  de  riches  coffrets,  de  boîtes  ornées  de  pierreries  et 
d’émaux,  appartenant  aux  duchesses  ou  à leurs  filles.  Voici  les  étuis  à ciseaux  et  à aiguilles 
de  Gabrielle  d’Estrées;  j’en  donne  la  description  d’après  l’état  dressé  par  le  trésorier 
chargé  de  l’estimation  : 

Deux  petits  estuis  à mettre  des  esguilles,  l’un  tout  de  rubis  d’Inde,  l’autre  de  diamants 
et  de  rubis  et  de  chesnes  d’or,  prisés  quatre  cents  vingt  escus; 

Deux  petits  estuis  à mettre  des  ciseaux,  garnis  l’un  tout  de  diamants  et  l’autre  de  rubis 
et  diamants,  prisés  trois  cents  escus. 
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Je  relève  encore  dans  l’inventaire  de  Charlotte  d’Albret,  duchesse  de  Valentinois, 
publié  par  M.  E.  Bonnaffe1  : 

Une  paire  de  ciseaux  couverts  de  satin  cramoisi; 

Un  espinglier,  partie  de  velours  cramoisi  et  de  satin  broché  vert, 
la  serrure  dudit  estui  dorée; 

Une  bouette  de  bois  en  laquelle  ont  esté  trouvées  trois  paires  de 
franges,  les  premières  de  soie  verte,  les  secondes  de  soie  cramoisie  et 
fil  d’or,  et  les  tierces  de  soie  blanche  et  fil  d'or; 

Deux  presses  de  bois  à presser  tourets. 

Pour  en  finir  avec  les  inventaires,  les  Comptes  des  bâtiments  du 

Roy  nous  parlent  encore  d’étuis  et 
« d’aguilliers  » de  cristal,  ou  garnis 
de  turquoises,  de  rubis  ou  d’éme- 
raudes, achetés  par  François  Ior  ou 
Henri  II,  à leurs  orfèvres  et  joail- 
liers. 

Interrogeons  maintenant  lesœu- 
vres  des  poètes,  et  voyons  com- 
ment ils  ont  décrit  nos  instruments 
de  travail.  Ronsard  aurait  pu  faire  graver  sur  une  que- 
nouille les  vers  qu’il  adressait  à Hélène  de  Surgères  : 


Quand  vous  serez  bien  vieille,  au  soir  à la  chandelle, 
Assise  auprès  du  feu,  dévidant  et  filant, 

Direz  chantant  mes  vers  et  vous  esmerveillant  : 
Ronsard  me  célébroit,  du  temps  que  j’estois  belle. 


Étui  à ciseaux  en  fer 
damasquine  d’argent,  époque 
Henri  IV. 

(Collection  de  Mme  Jubinal.) 


On  aurait  pu  inscrire  sur  le  meme  objet  cette  pièce 
imitée  de  Théocrite  : 


Suy-moi  donc,  tu  seras  la  plus  que  bien  venue, 
Quenouille  des  deux  bouts  et  greslette  et  menue, 
Un  peu  grosse  au  milieu  où  la  filasse  tient, 
Estreinte  d’un  ruban  qui  de  Montoire  vient... 


Ronsard  parle  volontiers  de  la  quenouille  et  des  fu- 
seaux, et,  chaque  fois  qu’il  décrit  quelques-uns  de  ces 
objets,  il  abonde  en  métaphores  gracieuses.  Suivons  le 
poète  vendômois,  le  maître  de  la  Pléiade,  dans  quelques 
strophes;  on  dirait  qu’il  a l'intention  de  donner  une  idée 
de  la  vie  intime,  pour  lutter  avec  les  poètes  latinset  grecs. 
Le  souvenir  lui  en  revient  dans  d’agréables  comparaisons.  Est-il  rien  de  plus  gracieux 
que  ce  parallèle  entre  le  vol  de  l’alouette,  au  moment  ou  l’oiseau  matinal  retombe  sur  le 
sol,  et  « la  fusée  » qu’une  jeune  fille 


Trousse  de  travail  (époque  Henri  IV)  en  argent  doré 
(Collection  de  Mmi  Jubinal.) 


De  sa  quenouille  laisse  cheoir 
Quand  au  foyer  elle  sommeille. 


1.  Quantin,  éditeur. 


Ou  bien,  quand  en  filant  le  jour 
Voit  celui  qui  lui  fait  l’amour, 
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Venir  près  d’elle  à l’impourvue; 

De  honte  elle  abaisse  la  vue 

Et  son  long  fuseau  deslié 

Loin  de  sa  main  roule  à son  pié  '. 

C’est  ainsi  que  les  œuvres  des  poètes  conservent,  grâce  à un  inviolable  privilège, 
l’image  de  bien  des  choses  dont  l’esprit  a reçu  une  impression  qui  n’est  pas  éphémère; 
lisez  Rcmy  Belleau  , Joachim  du  Bellay,  Baïf,  et  vous  réunirez  bientôt  les  éléments 
d’une  anthologie  étendue.  La  poésie  célèbre  tout,  principalement  quand  il  s’agit  d’objets 
qui  appartiennent  aux  femmes  : il  est  impossible  d’accumuler  les  citations;  voici  pourtant 
un  sonnet  composé  par  une  femme  poète,  Mlle  Desroches,  sonnet  qu’elle  adresse  à sa  que- 
nouille, et  ou  elle  se  glorifie  d’aimer  le  travail  tout  autant  que  la  Muse  : 


Quenouille,  mon  souci,  je  vous  prends  et  vous  jure 
De  vous  aimer  toujours  et  jamais  ne  changer. 
Voslre  honneur  domestic  pour  un  bien  estranger 
Qui  erre  inconstamment  et  fort  peu  de  temps  dure. 

Vous  ayant  au  costé,  je  suis  beaucoup  plus  seure 
Que  si  encre  et  papier  se  venoient  arranger 
Tout  à l’entour  de  moi;  car,  pour  me  revenger, 
Vous  pouvez  bien  plustost  repousser  une  injure. 

Mais,  quenouille  ma  mie,  il  ne  faut  point  pourtant 
Que  pour  vous  estimer  et  pour  vous  aimer  tant 
Je  délaisse  du  tout  cette  honneste  coustume 

D’escrire  quelquefois;  en  escrivant  ainsi, 

J’escris  de  vos  valeurs1 2,  quenouille  mon  souci, 
Ayant  dedans  les  mains  le  fuseau  et  la  plume. 


Que  de  jolis  tableaux  où  reparaît  aussi  l’image  de  la  fileuse  ! Un  détail  emprunté  au 
travail  vient  se  mêler  aux  éternels  épisodes,  aux  mille  galanteries  de  l’amour.  Quoi  de 
plus  agréable  que  cette  invocation  de  Desportes  au  Sommeil,  pour  qu’il  ferme  les  yeux  de 
la  vieille  Alison  ! 

Je  t’apporte,  ô Sommeil,  du  vin  de  quatre  années, 

Du  lait,  des  pavots  noirs  aux  testes  couronnées. 

Veuille  tes  ailerons  en  ce  lieu  desployer, 

Tant  qu’Alison  la  vieille  accroupie  au  foyer, 

Qui  d’un  poulce  relofs  et  d’une  dent  mouillée 
Sa  quenouille  chargée  à demi  dépouillée, 

Laisse  cheoir  le  fuseau,  cesse  de  babiller, 

Et  de  toute  la  nuict  ne  se  puisse  esveiller, 

Afin  qu’à  mon  plaisir  j’embrasse  ma  rebelle, 

L’amoureuse  Ysabeau,  qui  soupire  auprès  d’elle. 

Nos  vieux  poètes  ont  senti  de  même  tout  ce  qu’il  y a d’expressif  et  de  typique,  dans  le 
compagnon  animé  de  la  quenouille,  le  rouet.  Ils  en  ont  compris  le  bruit,  le  bourdonne- 
ment rythmique,  le  murmure  pareil  à celui  d’un  moulin  à eau.  Le  rouet  ne  fait-il  pas 
entendre  incessamment  une  sorte  de  musique  endormante?  Ils  ont  cherché  à la  rendre,  avec 
toute  l’harmonie  imitative  que  la  langue  poétique,  encore  peu  assouplie,  pouvait  leur 
prêter;  ils  ont  fait  intervenir  le  bruit  de  la  machine,  comme  une  sorte  de  refrain,  qui 


1 . A l’alouette. 

2.  De  vos  mérites 


2 1 
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venait  s’unir  aux  sentiments  d'un  personnage.  Ils  ont  trouvé  naturellement,  aussi  bien 
qu’auraient  fait  les  poètes  modernes,  la  chanson  du  rouet.  Je  n’en  veux  pour  preuve  qu’une 
pièce  de  Baif,  les  Sorcières,  ou  le  poète  ami  de  Ronsard  a su  rendre,  à côté  d’une  plainte 
passionnée,  des  effets  très  pathétiques  : 

Entre  ses  dents  trois  fois  elle  mascha; 

Et  son  rouet,  qui  par  trois  fois  séjourne, 

Entre  ses  mains  par  trois  fois  elle  tourne, 

Puis  tout  à coup  et  d’une  mcsme  fois 
Elle  reprend  son  rouet  et  sa  voix. 


Et  l’amoureuse  que  Baif  met  en  scène,  affolée,  frappée  par  l’amour,  comme  la 
Symétha  de  Théocrite,  appelle  à son  secours  les  incantations,  les  philtres,  la  magie,  et 
par  moments  elle  répète  comme  un  refrain  : 

Tourne,  rouet,  tourne  d’un  roide  tour. 

Il  a sans  doute  existé,  dans  notre  ancienne  poésie,  quelque  chanson  composée  pour 
servir  d’accompagnement  au  travail.  Je  trouve,  dans  les  chansons  recueillies  par  Richelet, 
un  petit  motif  ingénu  et  gracieux  : 

Quand  la  bergère  vient  aux  champs, 

Sa  qucnouillette  va  filant... 

Mais  ce  n’est  guère  qu’un  air  populaire  fait  pour  être  dit  à ta  campagne  : je  voudrais 
pouvoir  vous  citer  la  chanson  de  la  fileuse  au  logis;  villanelle,  ballade  ou  virelai,  cette 
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chanson  a dû  ctre  faite  par  quel- 
qu'un de  nos  vieux  rimeurs;  il 
se  peut  qu’elle  fût  incorrecte 
ou  barbare,  mais  j’aimerais  à 
en  retrouver  les  paroles  appro- 
priées à des  modulations  archaï- 
ques. 

Il  y aurait  je  ne  sais  quel 
plaisir  à ressusciter  la  comédie 
de  la  vie,  à recueillir  les  scènes, 
les  anecdotes,  même  les  mots. 
Nous  savons,  il  est  vrai,  qu’on 
peut  reconstituer  certaines  tra- 
ditions sur  le  rôle  rempli  par 
les  objets  domestiques  au  bon 
vieux  temps;  il  est  aisé  d’indi- 
quer comment  ils  ont  été  asso- 
ciés à nos  mœurs  et  à nos  usages. 
C’est  ainsi  qu’ils  ont  servi  de 
cadeaux  de  fiançailles  et  de  ma- 
riage : cette  quenouille,  ces  ci- 
seaux symbolisaient  le  travail. 
Quoi  de  plus  naturel  que  de  les 
faire  donner  à la  femme  par  son 
futur  mari?  Le  fiancé  lui  appor- 
tait les  ciseaux,  et  elle  trouvait 
la  quenouille  dans  le  coffret  de 


Étui  à ciseaux  en  argent 
(époque  Louis  XIII). 

(Collection  de  Jubinal.) 


mariage,  qui  équivalait  à la  cor- 
beille de  noce  d’aujourd’hui. 

Ces  ciseaux  portaient  sou- 
vent ces  mots  : A vous  je  me  fie; 
à cœur  loyal  foy  assurée;  pre- 
nez à gré  ce  petit  don;  du  fond 
du  cœur  je  vous  le  donne.  L’étui, 
la  gaine  où  ils  étaient  contenus 
offraient  maintes  fois  aux  yeux 
mieux  qu’une  inscription  : l’or- 
fèvre y avait  tracé  une  composi- 
tion emblématique,  une  allusion 
amoureuse  : on  y voyait  un  jeune 
homme  et  une  jeune  femme  se 
tenant  par  la  main,  ou  un  che- 
valier agenouillé  galamment  aux 
pieds  de  sa  dame,  et  qui  lui  fai- 
sait hommage  de  son  cœur,  en 
lui  disant  : Il  brûle  par  vos  flam- 
mes. Aimables  usages,  qui  se  sont 
conservés  encore  assez  long- 
temps, en  Bretagne,  en  Auver- 
gne et  dans  le  midi  de  la  France  ! 
Parcourez  nos  pièces  de  théâtre, 
et  vous  en  trouverez  la  trace; 
lisez  par  exemple  cette  scène  du 
Dépit  amoureux1  : 


M A R I N E T T E. 

Voilà  ton  demi-cent  d’épingles  de  Paris 
Que  tu  me  donnas  hier  avec  tant  de  fanfare. 


GROS-RENÉ. 

Tiens  encor  ton  couteau.  La  pièce  est  riche  et  rare. 
Il  te  coûta  six  blancs,  lorsque  tu  m’en  fis  don. 


MARINETTE. 

Tiens  tes  ciseaux  avec  ta  chaîne  de  laiton... 


Aujourd’hui,  on  donne  en  cadeau  des  ciseaux  aux  fillettes  de  douze  à treize  ans;  les 
présents  de  mariage,  ceux  qu’apporte  du  moins  le  fiancé,  sont  des  objets  de  luxe  et  de 


Paire  de  ciseaux  à double  articulation,  en  fer  et  écaille  (époque  Louis  XIII) . 


toilette,  plus  importants  et  d’un  prix  plus  élevé  : la  jeune  femme  a depuis  longtemps  son 
nécessaire;  elle  reçoit  cependant  encore  d’un  parent  une  table  à ouvrage,  un  cabinet  de 


i.  Acte  IV,  scène  iv. 
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laque  ou  les  ustensiles  de  travail  peuvent  trouver  place,  des  boites  ou  des  coffrets  élégants. 
11  y a ainsi  certains  cadeaux  qui  ramènent  toujours  l'esprit  aux  idées  d'ordre,  aux  occu- 
pations du  ménage  et  à la  vie  d’intérieur. 


V 


A mesure  qu’on  pénètre  dans  le  xvii*  siècle,  il  semble  facile  de  trouver  dans  nos 
grands  écrivains  classiques  la  description  du  travail.  Parcourons  les  pièces  de  Molière  : 
le  bonhomme  Arnolphe  dit  à Agnès  : 

Que  faites-vous  donc  là 

AGNÈS. 

Je  me  fais  des  cornettes. 

Vos  chemises  de  nuit  et  vos  coëffes  sont  faites. 

École  des  femmes. 


Voilà  l'image  du  travail  à l’aiguille,  dans  sa  plus  simple  et  sa  plus  modeste  expression. 
Sganarelle,  dans  l'Ecole  des  maris  n’en  donne  guère  une  idée  plus  relevée.  « J’entends  », 
s’écrie-t-il  en  parlant  de  sa  femme  : 

Qu’enfermée  au  logis  en  personne  très  sage, 

Elle  s’applique  toute  aux  choses  du  ménage, 

A recoudre  mon  linge  aux  heures  de  loisir 
Ou  bien  à tricoter  quelques  bas  par  plaisir. 

C’est  la  même  théorie  qu’exprime,  avec  autant  de  bonne  foi  et  en  termes  non  moins 
énergiques,  Chrysale  dans  les  Femmes  savantes  : 


Nos  pères  sur  ce  point  étaient  gens  bien  sensés, 

Qui  disaient  qu’une  femme  en  sait  toujours  assez 
Quand  la  capacité  de  son  esprit  se  hausse 
A connaître  un  pourpoint  d’avec  un  haut-de-chausse. 

Les  leurs  ne  lisaient  point,  mais  elles  vivaient  bien; 

Leurs  ménages  étaient  tout  leur  docte  entretien; 

Et  leurs  livres  un  dé,  du  fil  et  des  aiguilles 
Dont  elles  travaillaient  au  trousseau  de  leurs  filles. 

Les  femmes  de  la  bourgeoisie  restaient  donc  enfermées  chez  elles,  occupées  à leurs 
ouvrages  de  ménagères  : les  jeunes  filles,  élevées  dans  les  couvents,  s’y  exerçaient  à la 
couture;  elles  commençaient  par  la  toile,  on  mettait  plus  tard  dans  leurs  mains  des  étoffes 
plus  fines,  et  elles  apprenaient  à faire  de  la  tapisserie  au  métier  ou  à broder  sur  des  tissus 
précieux.  C’est  pour  elles  que  Fénelon  devait  écrire  son  traité  de  l 'Éducation  des  filles  : il 
y trace  à nouveau,  pour  leur  servir  d’exemple,  le  portrait  de  la  femme  forte  d’après  la 
Bible  ; « Sa  main  s’attache  aux  travaux  rudes  et  ses  doigts  prennent  le  fuseau...  Elle  a tissé 
une  robe  pour  elle,  le  fin  lin  et  la  pourpre  de  ses  vêtements.  » Fénelon  dit  plus  loin  aux 
pères  de  famille  ; « Occupez  votre  fille  aux  ouvrages  de  tapisserie  qu’on  utilise  dans  votre 
maison.  La  femme  forte  file,  se  renferme  dans  son  ménage,  se  tait,  croit  et  obéit.  » 

Les  dames  de  la  cour  de  Louis  XIII  avaient  recherché  les  beaux  travaux  de  broderie 
et  de  dentelle  qui  arrivaient  du  pays  des  Médicis,  mais  elles  n’avaient  point  songé  beau- 
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coup  à faire  du  point  elles-mêmes  et  à composer  leur  parure.  Certains  ouvrages,  il  est 
vrai,  vu  les  modes  du  temps,  étaient  fort  difficiles;  des  travaux  de  ce  genre,  même  pour 
une  manchette  ou  une  collerette,  ne  pouvaient  être  réalisés  que  par  d'habiles  ouvriers.  En 
somme,  le  goût  et  la  mode  du  travail  s’étaient  perdus  : on  filait  peut-être  dans  les 
châteaux  lointains;  quelques  personnes,  naturellement  rigoristes,  ou  enfermées  dans  des 
habitudes  pieuses,  oubliaient  ainsi  le  bruit  du  monde,  mais  elles  étaient  en  petit  nombre, 
et  le  faste,  l’éclat  de  la  cour  allaient  toujours  grandissant. 


Coussin  en  velours  grenat  brodé  au  passé,  bourré  avec  soutache  ; fin  du  xvi«  siècle. 
(Cjllection  de  M.  le  baron  de  Lareinty.) 


Les  mémoires  de  M"’"  de  Motteville  et  de  M1"*  de  Lafayette  fournissent  bien  des  traits 
de  mœurs;  mais  il  ne  faut  pas  leur  demander  beaucoup  de  détails  relatifs  aux  travaux  des 
femmes  : les  demoiselles  d’honneur  de  la  cour,  les  princesses  de  la  maison  royale  ne 
cousent  ni  ne  brodent.  Mme  de  Sévigné  raconte  cependant  dans  une  lettre  à sa  fille  l’em- 
ploi de  son  temps  dans  sa  solitude  des  Rochers.  « Vous  voulez  savoir  notre  vie,  ma  chère 
enfant,  le  voici  : nous  nous  levons  à huit  heures;  la  messe  à neuf;  on  dîne  fort  bien;  il 
vient  un  voisin,  on  parle  de  nouvelles;  nous  travaillons  l’après-dînée,  ma  belle-fille  à cent 
sortes  de  choses,  moi  à deux  bandes  de  tapisserie  que  Mlue  de  Kerman  me  donna  à 
Chaulnes.  » Dans  une  autre  lettre  à M"1*  de  Grignan,  M",e  de  Sévigné  revient  au  même 
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sujet;  voici  ce  passage  qui  n’est  pas  exempt  d’une  certaine  malice.  « Croyez  donc  que  tout 
ce  qui  vient  de  vous  m’est  très  considérable  et  que  jusqu’à  vos  traînées,  je  suis  aise  de 
tout  savoir.  Si  vous  voulez  encore  des  aiguilles  pour  en  faire,  j’en  ai  d’admirables;  pour 
moi,  j’en  fis  hier  d'infinies;  elles  étaient  aussi  ennuyeuses  que  ma  compa- 
gnie. Je  ne  travaille  que  quand  on  entre,  et  dès  que  je  suis  seule,  je  me 
promène,  je  lis  ou  j’écris.  » 

Vers  le  milieu  du  règne  de  Louis  XIV,  une  lettre  du  jeune  duc  du  Maine 
nous  montre  Mmc  de  Maintenon  filant;  la  veuve  de  Scarron  était  alors  au 
service  de  Mm*  de  Montespan.  « Mmf'  de  Maintenon,  dit  le  duc,  — fils  légi- 
timé du  roi,  comme  on  sait,  — passe  tous  les  jours  à filer;  et,  si  on  la 
laissait  faire,  elle  y passerait  les  nuits.  » On  retrouve  donc  ici  une  dame 
de  la  cour  qui  se  distrait  à l’aide  du  travail  de  ses  doigts;  mais  n’oublions 
pas  que  M",e  de  Maintenon  affectait  des  mœurs  exemplaires  et  un  piétisme 
rigoureux,  ce  qui  ne  l’aida  que  mieux  à devenir  la  maîtresse  du  roi.  Quand 
sa  domination  sur  l’esprit  de  Louis  XIV  fut  bien  établie,  elle  ne  cessa  pas 
de  jouer  le  même  rôle;  Saint-Simon  raconte  qu’elle  travaillait  à la  tapis- 
serie, en  dictant  ses  lettres  ou  en  s’entretenant  avec  le  roi,  et  qu’elle  se  mon- 
trait même  dans  le  conseil  des  ministres,  en  ayant  son  ouvrage  à la  main. 

Revenons  à la  bourgeoisie  française,  à cette  bourgeoisie  qui  semble 
arriver  à une  nouvelle  vie  sociale,  dès  le  règne  de  Louis  XIII.  Où  sont  les 
documents  qui  nous  conduisent  dans  sa  vie  intime?  Puisque  la  littérature 
en  fournit  peu,  étudions  les  arts;  les  peintres  qui  recherchent  avant  tout  le 
style,  les  maîtres  classiques  dont  l’esprit  sévère  s’est  élevé  à de  nobles  con- 
ceptions, ne  sont  point  ceux  que  nous  devons  consulter  : adressons-nous  de 
préférence  aux  maîtres  secondaires,  à ceux  qui  échappent,  par  une  irrégula- 
rité naturelle  et  un  penchant  fantasque  de  leur  imagination,  au  mouvement 
d’ensemble  qui  entraîne  une  époque.  C’est  dans  leurs  œuvres  que  nous 
recueillerons  ces  heureuses  trouvailles,  chères  à tous  les  connaisseurs,  et 
qu’on  relève  avec  un  vif  sentiment  de  plaisir,  mêlé  d’agréable  surprise. 

Notre  bourgeoisie  a son  illustrateur  en  la  personne  d’Abraham  Bosse  : 

Callot  a représenté  les  nobles  et  a retracé,  d’une  façon  significative,  leurs 
mœurs,  leur  frivolité,  leur  élégance;  Abraham  Bosse  burine  et  grave  la  phy- 
sionomie des  bourgeois.  Feuilletez  ses  estampes  si  curieuses,  et  allez  au 
musée  du  Louvre,  dans  les  salles  consacrées  aux  dessins,  admirer  ce  portrait 
à la  sanguine,  qui  représente  une  jeune  femme  travaillant  à l’aiguille.  Elle 
tient  sur  ses  genoux  son  ouvrage,  une  étoffe  déjà  couverte  de  fleurs;  son 
aiguille  vient  de  traverser  encore  une  fois  le  tissu;  à ses  pieds  (est  posée 
une  corbeille  remplie  de  gros  pelotons.  Les  traits  de  cette  brodeuse  sont 
ceux  d’une  jolie  bourgeoise;  elle  est  mise  avec  recherche  et  même  avec  un 
certain  luxe;  mais  cette  femme  aime  les  travaux  d’intérieur,  et  elle  préfère 
à tout  la  simplicité  des  mœurs  domestiques.  On  retrouve  cette  physio- 
nomie dans  plusieurs  gravures  de  Bosse;  il  s’en  est  même  servi  pour  représenter  en  elle, 
malgré  l’application  qu’elle  montre,  une  intention  satirique;  mais  peu  importe,  un  gra- 
veur est  quelquefois  forcé  de  faire  comme  au  théâtre,  de  garder  les  mêmes  personnages, 
en  modifiant  les  rôles. 

Une  autre  gravure  de  Bosse,  la  Visite  à l'accouchée,  nous  montre  une  scène  de  mœurs 
où  le  travail  est  associé  aux  bavardages  et  aux  commérages  d’une  visite.  Un  livre  sati- 
rique, publié  sous  le  règne  de  Louis  XIII,  porte  ce  titre:  les  Caquets  de  l’accouchée. 


Porte-aiguilles 
ou  afutier  en  buis 
(xvnc  siècle). 
(Collection 
de  Mme  Jubinal.) 
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Abraham  Bosse  a rendu,  ou  peu  s’en  faut,  la  même  idée.  Quand  toutes  les  parentes  et 
amies  se  trouvent  re'unies  autour  du  lit  de  la  jeune  mère  en  relevailles,  elles  devisent 
naturellement  de  bien  des  choses,  du  prochain,  de  leurs  maris,  du  mariage;  mais,  comme 
il  ne  faut  pas  perdre  son  temps,  plusieurs  de  nos  commères  apportent  avec  elles  leur 
corbeille  à ouvrage,  et  l’on  voit  l’une  d’elles  travailler,  tout  en  causant  : sa  corbeille  à 
pelotes  est  posée  par  terre,  près  de  sa  chaise,  et  elle  peut  broder  à son  aise,  comme  elle 
ferait  chez  elle,  en  se  tenant  près  de  sa  table. 

Abraham  Bosse  est,  par  excellence,  l’historien  de  la  vie  réelle;  son  œuvre  nous  fournit 
des  scènes  exactes  et  piquantes,  et  il  y reproduit  les  costumes  de  la  première  moitié 
du  xvii'  siècle,  dans  toute  leur  vérité.  La  femme  du  temps  de  Louis  XIII  et  celle  qui 
vécut  sous  la  régence  d’Anne  d’Autriche  portaient  à la  ceinture  toutes  sortes  d’objets 
luxueux  qui  formaient  le  « breloquier  ».  A cet  attirail  s’ajoutaient  quelquefois  une  gaine  à 
ciseaux,  un  dé  enfermé  dans  une  boite  de  métal,  ainsi  qu’un  « aigui Hier  »,  rempli 
d’aiguilles  riches,  ornées  et  festonnées,  et  qui  faisait  pendant  à un  épinglier  de  toilette. 
Tels  étaient  les  ornements  que  portaient  les  dames  françaises  de  i63o  à i65o;  en  inter- 
prète fidèle  des  scènes  de  la  vie  privée  , Abraham  Bosse  nous  montre  quelquefois  la 
bourgeoise  occupée  dans  son  intérieur  et  accompagnée  de  sa  servante  ou  de  sa  suivante 
qui,  toute  prête  à se  mettre  au  travail,  porte  à sa  ceinture  de  grands  ciseaux. 

Un  artiste  du  même  temps,  Michel  Lasne,  a aussi  représenté  la  bourgeoise  au  travail, 
avec  l’intention  de  la  donner  en  exemple,  si  l’on  en  juge  par  cet  éloge  rimé,  placé  au  bas 
de  la  gravure  : 

Cette  belle  tout  autre  passe 
A travailler  habilement; 

Et  s’y,  c’est  de  si  bonne  grâce 
Qu’on  ne  la  peut  voir  qu’en  l’aimant. 

Le  graveur  Saint-Igny,  un  des  maîtres  provinciaux  dont  M.  Ph.  de  Chennevières  a 
écrit  l’histoire,  nous  offre  encore  dans  son  œuvre  quelques  gracieuses  images  de  jeunes 
femmes  qui  travaillent.  L’une  d’elles  est  assise  près  de  son  dévidoir;  une  autre  fait  de  la 
dentelle  aux  fuseaux.  Cette  dévideuse  et  cette  dentellière  sont  charmantes;  on  voit  qu'elles 
ont  l’esprit  occupé  tout  entier  à cet  ouvrage,  et  l’on  a plaisir  à regarder  les  doigts  légers 
qui  roulent  la  laine  ou  font  mouvoir  les  fuseaux  sur  le  coussin. 

Passons  rapidement  sur  quelques  gravures  qui  représentent  les  mêmes  scènes.  Accor- 
dons cependant,  après  avoir  parlé  du  travail  bourgeois,  une  mention  rapide  au  travail 
populaire.  Chez  les  petits,  dans  les  humbles  ménages  d'ouvriers  et  de  villageois,  on  file  au 
fuseau,  on  fait  quelquefois  de  la  dentelle  au  métier.  Dans  quelques  tableaux  des  Le  Nain, 
on  retrouvera  ces  scènes  domestiques.  Il  faut  les  signaler  pour  donner  une  idée  complète 
d’une  époque,  en  allant  d’en  haut  jusqu’en  bas.  La  Fontaine  n’a-t-il  pas  décrit  aussi  le 
travail  des  pauvres  gens?  Le  fabuliste,  on  s’en  souvient,  l’a  représenté  d’une  façon  inou- 
bliable. 

Il  était  une  vieille  ayant  deux  chambrières  ; 

Elles  filaient  si  bien  que  les  sœurs  filandières 
Ne  faisaient  que  brouiller  au  prix  de  celles-ci. 

La  vieille  n’avait  pas  de  plus  pressant  souci 
Que  de  distribuer  aux  servantes  leur  tâche. 

Dès  que  Thétis  chassait  Phébus  aux  crins  dorés, 

Tourets  entraient  en  jeu,  fuseaux  étaient  tirés; 

De  çà,  de  là,  vous  en  aurez  : 

Point  de  cesse,  point  de  relâche. 

M110  de  Scudéry  cite  dans  ses  Conversations,  en  décrivant  la  grande  galerie  de  l'appar- 
tement du  roi  et  les  objets  d’art  qu’on  y remarque,  une  quenouille  et  des  (useaux  « en 
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bois  de  calambou  ».  Les  personnages  de  La  Fontaine  et  des  Le  Nain  n’usaient  point, 
hélas!  de  semblables  objets.  L’art  ne  pénétrait  pas  chez  eux;  les  quenouilles,  les  fuseaux 
dont  ils  se  servaient,  n'étaient  pas  faits  en  bois  venu  de  l’I  nde  : ces  humbles  et  utiles  instru- 
ments de  travail  étaient  dépourvus  de  tout  ornement  et  n’avaient  aucune  ressemblance 
avec  les  objets  d’opéra-comique,  que  défaussés  bergères  devaient  nous  montrer  plus  tard. 

Dans  les  Contes  de  Perrault  on  rencontre  aussi  de  pauvres  vieilles  femmes  qui  filent, 
et  personne  n’a  oublié  la  Belle  au  bois  donnant  et  la  jeune  princesse  qui  se  perce  la 
main  d’un  fuseau.  Arrêtons-nous  un  moment  à ce  récit  qui  a bien  son  charme  : « La 


La  jeune  Taille  use,  par  Gérard  Dow.  (Musée  de  la  Haye.) 


princesse  entra  jusqu’au  haut  d’un  donjon,  dans  un  petit  galetas  ou  une  vieille  était  seule 
ù filer  sa  quenouille...  Que  faites-vous  là,  ma  bonne  femme? 

« — Je  file,  ma  belle  enfant,  lui  répondit  la  vieille. 

« — Ah  ! que  cela  est  joli  ! reprit  la  princesse;  comment  faites-vous?  Voyons  si  j'en 
ferais  autant?  Elle  n’eut  pas  plus  tôt  pris  le  fuseau  qu’elle  s’en  perça  la  main  et  tomba 
évanouie...  » Fuseau  fatal,  aussi  terrible  et  dangereux  que  celui  des  Parques,  et  que  la 
jeune  princesse  aurait  pu  laissera  Peau  d’Ane  ou  à Cendrillon!  J’ajoute  que  les  autres 
princesses  des  contes  des  fées  manient  rarement  le  même  instrument,  et  qu’on  les  voit 
plus  souvent  toucher  des  bijoux  ou  de  riches  parures. 

J’ai  parlé  de  la  vie  intime  en  France;  un  coup  d’oeil  jeté  à l’étranger  nous  fera  décou- 
vrir d’autres  horizons.  Allons  dans  le  pays  qui  a eu,  par-dessus  tout,  le  culte  des  choses 
domestiques  : pénétrons  en  Hollande.  Parcourons  les  oeuvres  de  Pierre  de  Hooghe,  de 
Gérard  Dow,  de  Nicolas  Maas;  allons  admirer  au  Louvre  la  Dentellière  de  Van  der  Meer. 
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Quelles  sont  charmantes,  ces  ménagères  de  Leyde,  de  Rotterdam  ou  de  Delft,  qu’on 
voit  modestement  penchées  sur  leur  métier  à tapisserie  ou  à dentelle!  Elles  travaillent 
avec  une  gravité  naïve,  un  recueillement  profond;  quelquefois  elles  ont  près  d’elles  leurs 
enfants,  qui  jouent  tranquillement,  ou  simples  compagnons  du  logis,  un  chat,  un  oiseau, 
un  perroquet  venu  des  Iles.  Ces  travailleuses  pensent  parfois  à un  mari  absent  qui  se 
trouve  en  mer,  et  elles  ont  la  piété  sérieuse  des  épouses  protestantes.  Et  comme  l’intérieur 
simple  et  honnêtement  rangé  où  elles  se  trouvent  parle  profondément  au  cœur!  La  bonté, 
la  tendresse,  l’affection  y respirent.  Dans  les  scènes  intimes  que  les  peintres  des  Pays-Bas 
nous  ont  laissées,  une  brodeuse  à son  ouvrage  paraît  entourée  d’un  rayon  de  poésie,  qui 
jette  autour  d'elle  comme  une  sorte  de  lumière. 

Les  ménagères  hollandaises  ont  leur  ouvrage  posé  dans  une  haute  corbeille  évasée, 
ornée  de  bordures  d’étoffe,  ou  dans  des  écrins  et  des  boîtes  sculptées;  elles  le  laissent  sur 
la  table  de  chcne,  carrée  et  basse,  qui  renferme  à l’intérieur  pelotons,  bobines,  morceaux 
de  soie,  aiguilles  et  ciseaux;  ce  petit  meuble  joue  un  rôle  important  dans  le  logis  et 
annonce  déjà  la  table  à ouvrage  d’aujourd’hui.  Approchons-nous  de  ce  bahut,  dont  les 
vantaux  sont  décorés  de  plaques  de  cuivre  qui  représentent  des  sujets  imités  de  Van 
Ostade  : quand  nous  l’aurons  ouvert,  nous  ferons  à l’intérieur  maintes  découvertes;  nous 
y trouverons  les  quenouilles  gothiques,  les  écrins  et  les  étuis  espagnols,  de  grands  ciseaux 
de  tailleuse  à l’ornementation  symbolique,  et  des  aiguilles  à broder,  oü  l’acier  gravé  et 
ajouré  porte  une  devise.  Dans  la  maison  hollandaise,  nous  trouverons  aussi  des  métiers 
aux  montants  sculptés,  chargés  d’inscriptions  ou  de  versets  de  la  Bible.  Tous  les  objets 
qui  ont  leur  utilité  dans  la  vie  privée  reçoivent  une  forme  artistique  dans  les  Pays-Bas, 
depuis  les  faïences  à camaïeu  bleu,  fabriquées  à Delft,  jusqu’aux  couteaux  de  table,  dont  le 
manche  et  la  lamé  sont  curieusement  ouvrés  et  ornés  de  devises.  Le  fer  à repasser  devient 
aussi  un  délicat  et  rare  ustensile.  En  voici  un  semblable  à celui  que  nous  avons  déjà  ren- 
contré dans  le  manoir  du  moyen  âge;  il  s’ouvre  de  même  à l’intérieur;  au  centre,  sous  la 
poignée,  est  posé  un  lion  debout;  quant  à la  poignée,  elle  est  supportée  par  deux  hgures 
de  cariatides  exotiques,  qu’on  pourrait  croire  copiées  sur  des  objets  venus  des  Indes  orien- 
tales, ou  des  premières  colonies  néerlandaises. 

« Otez-moi  ces  magots  »,  disait  Louis  XIV  en  parlant  des  personnages  de  Téniers.  Il 
faut  dire,  au  contraire  :«  Ramenez-les  près  de  nous».  Regardons,  avant  d’en  finir  avec 
le  xvnc  siècle,  les  buveurs  de  Van  Ostade  ou  de  Jan  Steen.  Une  femme  file  quelquefois  au 
fuseau  ou  au  rouet,  près  du  cabaret  ou  du  jeu  de  quilles  devant  lequel  ils  se  tiennent.  Il  y 
a là  aussi  des  traits  de  mœurs  populaires  que  nous  ne  devons  pas  négliger  : ce  n’est 
plus  la  même  poésie,  mais  nous  sommes  dans  les  Pays-Bas,  et  ici,  en  touchant  au  pitto- 
resque, il  nous  faut  faire  aussi  plus  d’une  concession  au  réalisme. 


(.4  suivre.) 


Antony  Valabrègue. 


On  sait  quel  rôle  l’allégorie  a joué  dans 
les  publications  illustrées  du  xvi'  siècle. 
Français,  Allemands,  Italiens,  tous  les  maîtres 
de  la  Renaissance  ont  payé  leur  tribut  à ce 
genre  alors  si  en  vogue  et  dont  .les  destinées 
furent, depuis,  si  diverses.  Notre  époque,  moins 
que  toute  autre,  semble  portée  vers  un  côté  de 
l’art  qui  devient  si  facilement  banal  et  est 
presque  toujours  ennuyeux.  Ce  qui  ne  veut 
point  dire  toutefois  qu’il  faille  proscrire  l’allé- 
gorie, le  domaine  de  la  production  artistique 
ne  devant  jamais,  sous  aucun  prétexe,  être 
privé  d’un  motif  à décoration.  Mais  l'allégorie, 
par  cela  même  qu’elle  se  complaît  dans  les 
généralités,  est  bien  vieille  et  ne  répond  plus 
qu’imparfaitement  aux  tendances  actuelles. 
Nous  ne  sommes  plus  à ces  naïves  et  heureuses 
époques  ou  les  esprits  pouvaient  se  délecter  à 
la  vue  de.  personnages  de  convention,  repré- 
sentant les  différentes  parties  du  monde,  oü 
l'on  se  contentait  de  lieux  communs  sur  les 
vertus  et  les  vices,  ou  les  saisons  comme  les 
âges  de  la  vie  défilaient  devant  les  yeux  de  gens 
qui  y voyaient,  avant  tout,  un  sujet  d’enseigne- 
ment. Ce  qui  amusait  nos  pères  nous  paraît 
souvent  insipide.  Autres  temps,  autres  mœurs. 
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Telles  sont  les  pensées  qui  nous  sont  venues  à l’esprit  en  voyant  des  éditeurs  de  Vienne, 
MM.  ,Gerlach  et  Schenk,  connus  déjà  par  d’importantes  publications  dans  le  domaine 
des  industries  d’art,  récompensées  à l’Exposition  de  1878,  entreprendre,  sous  le  titre  de  : 
Allégories  et  Emblèmes,  un  recueil  de  planches  dont  on  conçoit  facilement  le  but1.  Et  de 
fait,  mon  impression  première  ne  s’est  point  modifiée  en  examinant  par  le  menu  toutes 
ces  compositions  allégoriques  dont  plusieurs  sont  signées  d’artistes  qui  occupent  la  pre- 
mière place  dans  le  mouvement  artistique  allemand  et  autrichien.  Je  veux  dire  que, 
malgré  une  louable  somme  d’efforts,  ce  ne  sont  point  ces  compositions  qui  relèveront 
l’allégorie,  qui  lui  rendront  la  vogue  qu’elle  a perdue.  Leurs  auteurs  ne  l’ont  pas  assez 
modernisée;  ils  sont  trop  restés  dans  la  note  classique  des  amours  rococo,  d’autant  plus 


Emblème  *ie  la  corporation  des  batteurs  d'or. 


que  le  rococo  allemand  est  souvent  lourd  et  guindé.  Il  faudrait,  pour  cela,  essayer  quelque 
chose  de  neuf  et  de  hardi,  au  lieu  de  marcher  toujours  dans  les  sentiers  battus.  Le  but 
des  artistes  et  des  éditeurs  a été,  je  le  sais,  de  rendre  à la  figure  dans  la  peinture  déco- 
rative la  place  qu’elle  occupait  autrefois  et  qui  a été  prise  depuis  entièrement  par  l’orne- 
mentation; mais  l’exécution  ne  paraît  pas  avoir  répondu  à leurs  désirs,  car  mieux  vaut 
point  de  figure  que  de  la  figure  traitée  d’une  façon  aussi  banale.  Quelques  compositions, 
bien  agencées,  bien  conçues,  font  seules  exception,  et  elles  sont  dues,  en  général,  à des 
artistes  de  l’école  de  Munich.  Je  dois  dire  aussi  que  lorsque  le  sujet  est  dans  la  note 
moyen  âge  ou  Renaissance,  le  talent  des  dessinateurs  se  montre  tout  autre  : là,  ils  sont 
bien  véritablement  dans  leur  élément,  ils  triomphent  sans  conteste,  leurs  qualités  peuvent 


1.  Allégories  et  Emblèmes,  par  Martin  Gerlach.  Dessins  originaux  d’artistes  modernes,  reproductions  d’anciens  em- 
blèmes de  corps  et  métiers.  Texte  explicatif  par  le  Dr  Albert  11g,  conservateur  et  directeur  provisoire  des  collections 
historiques  et  artistiques  de  la  maison  impériale  d’Autriche.  Première  et  deuxième  parties  (l’ouvrage  sera  complet  en  trois 
parties). — Vienne,  Gerlach  et  Schenk,  éditeurs,  i88e-8j. 
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s’épanouir  en  toute  liberté.  Partout  où  cette  pointe  de  gothique  apparaît,  leurs  compositions 

sont  d’un  grand  effet;  mais  leurs  nus  sont  d’une  plastique 
lourde,  dure,  et  les  petits  amours  qu’ils  affectionnent  je  ne 
sais  trop  pourquoi  — sans  doute  par  un  reste  d’influence 
française  — n’ont  rien  ni  de  Fragonard  ni  de  Boucher. 

Tout  autre  sera  notre  impression  si,  laissant  de  côté 
les  allégories  qui  ne  constituent  qu’une  partie  de  cette  inté- 
ressante publication,  nous  passons  aux  emblèmes  et  aux 
armoiries  de  corporations.  Là,  soit  qu’il  s’agisse  de  repro- 
ductions inspirées  par  les  œuvres  anciennes,  soit  qu’on  se 
trouve  en  présence  de  créations  modernes,  nous  avons 
tout  à apprendre  des  artistes  allemands.  La  corporation, 
l'abbaye  bourgeoise,  a occupé  et  occupe  encore  une  si 
grande  place  dans  les  mœurs  de  nos  voisins  que  la  déco- 
ration a toujours  trouvé  dans  ce  domaine  un  vaste  champ 
ouvert  à la  fantaisie.  Enseignes,  armes,  livres  d’armoiries, 
sceaux,  emblèmes  des  corps  de  métiers,  tout  cela  est  éga- 
lement prétexte  à décoration  pour  les  industries  modernes. 
Les  artistes  contemporains  se  souviennent  qu’ils  ont  eu 
pour  ancêtres  les  Niklaus  Manuel,  les  Urs  Graf,  les 
Holbein,  les  Josse  Ammann,  et,  comme  ces  merveilleux 
représentants  de  l’art  des  vieilles  cités  libres,  des  vieilles 
corporations  bourgeoises,  ils  donnent  des  modèles  pour 
l’industrie,  ils  dessinent  des  motifs  pour  la  décoration  des  appartements  ou  des  objets 
usuels.  Ce  sont  des  meubles,  des  bois  sculptés, 
des  cassettes  en  fer  forgé,  des  lustres  ou  des  pen- 
dules ciselés,  des  reliures,  des  dessus  de  chemi- 
nées, des  programmes  de  fêtes  ou  des  cartes  de 
restaurant,  des  coupes  d’honneur,  des  vidre- 
comes,  des  hanaps,  des  aiguières,  des  surtouts  de 
table,  des  cartons  pour  vitraux,  tissages  ou  nap- 
pages, tout  cela  avec  les  ornements  les  plus  gra- 
cieux et  les  plus  délicats.  C’est  dans  le  journal  du 
Kunstgewerbe  Verein  de  Munich,  auquel  colla- 
borent les  professeurs,  dessinateurs,  sculpteurs, 

Barth,  Gabriel  Seidl,  Karger,  Rudolph  Seitz,  Franz 
von  Seitz,  Fritz  von  Miller,  Lindauer,  Herterich, 

Harrach  et  tant  d’autres,  qu’il  faut  voir  les  ravis- 
santes productions  de  cette  seconde  Renaissance 
allemande  dont  le  signal  fut  en  quelque  sorte  donné 
par  un  artiste  de  grand  mérite,  à la  fois  architecte, 
sculpteur,  décorateur,  Lorenz  Gedon,  cet  homme 
de  cœur  dont  la  mort  toute  récente  est  un  deuil 

pour  l’art  allemand.  Emblème  pour  les  potiers  d’étain  et  les  fondeurs  de  fer. 

Pour  être  restreinte  aux  productions  artistiques 
des  corps  de  métiers,  cette  partie  de  l’ouvrage  de  MM.  Gerlach  et  Schenk  n’est  pas  moins 
intéressante.  Sur  ce  chapitre  spécial,  l’art  français  a tout  à apprendre  et  nul  mieux  que 
l’art  allemand  ne  saurait  être  son  initiateur.  Les  armoiries  de  la  corporation  des  orfèvres 


et  des  batteurs  d’or  que  nous  reproduisons  à cette  place  montrent  le  goût  parfait  et  le 
sens  essentiellement  décoratif  dont  faisaient  preuve  les  artistes  de  la  Renaissance.  Ce  ne 
sont  point,  au  reste,  des  copies  serviles  de  types  anciens,  mais  des  compositions  arrangées 
d'après  les  modèles  de  la  bonne  époque. 

Pour  donner  une  idée  complète  des  tendances  actuelles  de  l’art  allemand,  il  convenait 
de  reproduire  en  même  temps  des  spécimens  de  la  façon  dont  nos  voisins  entendent  la 
modernité,  dont  ils  cherchent  à se  dégager  de  toutes  réminiscences  gothiques.  Plus  que 
tout  autre  peuple,  par  cela  même  qu’ils  possèdent  à fond  la  philosophie  de  l’art,  ils  pres- 
sentent l’art  moderne,  c’est-à-dire  l’art  qui  traduira  exactement  les  tendances  de  notre 
époque,  et  ils  s’essayent  à en  formuler  l’esprit.  C’est  à ce  point  de  vue  qu’il  est  intéressant 
de  noter  leurs  efforts  et  que  les  emblèmes  que  nous  reproduisons  devront  être  considérés. 

En  somme,  MM.  Gerlach  et  Schenk,  qui  ont  eu  l’excellente  idée  de  faire  de  leur  publi- 
cation une  édition  française,  ont  droit  à tous  nos  remerciements,  car  leur  ouvrage  pourra 
être  souvent  consulté  avec  fruit  par  nos  décorateurs,  aujourd’hui  que  les  mêmes  tendances 
à l’art  ornemental  se  manifestent  en  Allemagne  et  en  France. 

John  Grand-Cahteret. 


Armoiries  de  la  corporaiion  des  potiers  d'étain  de  Nuremberg. 


CHRONIQUE 


LA  MISSION  DE  M.  GERMAIN  BAPST  AU  CAUCASE. 

— Nous  avons  déjà  parlé  de  la  mission  (voy.  la 
Revue  des  Arts  décoratifs,  4e  année,  p.  136) 
dont  M.  Germain  Bapst  fut  chargé  l’an  passé 
par  le  gouvernement  en  Géorgie,  en  Arménie,  etc., 
et  des  observations  intéressantes  qu’a  recueillies 
le  jeune  archéologue  sur  les  industries  décora- 
tives de  ces  pays.  On  nous  saura  gré  de  repro- 
duire aujourd’hui  le  rapport  que  notre  collabo- 
rateur a adressé  au  ministre  de  l’instruction 
publique  sur  les  résultats  de  sa  mission. 

Monsieur  le  ministre, 

J’ai  l’honneur  de  vous  adresser  quelques  notes 
relativement  au  côté  industriel  ou  décoratif  des 
études  que  j’ai  faites  dans  la  mission  dont  j’ai  été 
chargé  au  Caucase;  ces  notes  feront  suite  au  rap- 
port des  fouilles  que  je  vous  ai  déjà  présenté. 

Les  peuples  géorgiens  et  en  général  tous  les 
peuples  situés  dans  la  partie  occidentale  du  Cau- 
case n’ont  pour  ainsi  dire  plus  d’industries  essen- 
tiellement décoratives  en  dehors  de  la  céramique, 
leur  orfèvrerie  n’étant  à proprement  parler  qu’un 
pastiche  très  dégénéré  des  travaux  des  Lesghiens 
de  Kobatchi.  Les  différents  types  de  céramique, 
soit  par  leur  originalité,  soit  par  le  naturel  par- 
fait de  leur  forme,  nous  ont  paru  dignes  d’être 
étudiés  et  nous  avons  cru,  dans  l’intérêt  de  l’in- 
dustrie et  de  l’art  français,  devoir  en  recueillir 
tous  les  spécimens,  pour  pouvoir  commencer  au 
musée  des  arts  décoratifs  la  série  de  la  céramique 
universelle. 

Nous  avons  donc  rapporté  une  centaine  de 
pièces  du  sud  de  la  Russie,  de  la  Crimée,  des 
bords  du  Volga,  des  provinces  du  Caucase  en 
deçà  et  au  delà  de  la  chaîne  de  la  Géorgie,  de  la 
Perse  et  du  Daghestan. 

Les  types  de  ces  poteries  sont  aussi  variés 
que  les  populations  de  ces  différentes  contrées  ; 
on  pourra  les  voir  exposées  au  musée  des  arts 
décoratifs  lors  de  l’ouverture  annuelle  du  musée. 
Nous  avons  pensé  qu’il  était  bon  aussi  de  choisir 
un  certain  nombre  de  poteries  du  nord  de  la 
Perse  ; le  caractère  particulier  de  ces  poteries 
est  d’être  couvertes  d’un  émail  bleu  vert.  Enfin 


nous  nous  sommes  informé  des  moyens  em- 
ployés pour  obtenir  cette  teinte  originale  re- 
cherchée par  nos  céramistes  français. 

Nous  avons  pu  nous  faire  expliquer  que  cet 
émail  était  obtenu  par  la  fusion  d’une  pierre 
naturelle  que  l’on  exploite  dans  le  Kurdistan. 
Nous  avens  rapporté  plusieurs  échantillons  de 
cette  pierre,  de  même  que  plusieurs  types  de 
céramique  persane  dans  leurs  différents  états  de 
fabrication  : 

i°  La  terre  non  cuite  ; 2°  la  terre  cuite  re- 
couverte de  la  pierre  en  question  pilée,  mais  non 
cuite;  30  le  tout  après  la  cuisson  et  la  fusion  de 
la  pierre  à émail. 

Sur  tous  les  bords  de  la  Caspienne  on  a tou- 
jours et  de  tout  temps  fabriqué  des  tissus  et  des 
tapis  en  quantité  considérable  ; il  importait 
également  d’en  présenter  des  types  de  différentes 
fabrications  avec  l’époque  exacte  et  le  lieu  de 
production. 

Une  vingtaine  de  ces  tapis  sont  exposés  au 
musée  des  arts  décoratifs.  L’art  de  la  métallurgie 
offrait  presque  tous  les  caractères  que  nous  avons- 
appelés  persans  et  qui  ont  été  souvent  mal  dé- 
crits par  des  gens  sans  grand  savoir,  car  l’his- 
toire de  l’art  oriental  est  encore  à faire  actuelle- 
ment. Un  certain  nombre  de  types,  dont  un 
excessivement  curieux  et  presque  unique,  ont  été 
retrouvés  par  nous  sur  les  bords  de  la  Caspienne 
et  dans  le  Dido,  depuis  Derbent  jusqu’à  Vedino. 

L’industrie  qui  est  la  plus  importante  et 
la  plus  florissante  est  celle  des  armes  ; de  tout 
temps  les  armes  des  Tsherkesser  et  Lesghiens 
ont  été  renommées  au  point  de  vue  métallurgi- 
que ; les  Lesghiens  ont  fabriqué  à Kobatchi,  à 
Koumouk,  à Coura,  des  lames  d’un  acier  mer- 
veilleux ; à Kobatchi  et  à Koumouk  depuis  fort 
longtemps  on  les  a ornées  par  des  travaux  très 
intéressants,  tels  que  les  nielles  ou  des  incrusta- 
tions d’or  et  d’argent  sur  fer  ou  sur  ivoire  ; tous 
les  types  divers  de  cette  fabrication  sont  égale- 
ment au  musée. 

Tel  est  en  peu  de  mots  le  résultat  de  ma  mis- 
sion au  Caucase  au  point  de  vue  de  l’art  déco- 
ratif. — Germain  B a est. 
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SALLE  A 


MANGER  AVEC  PANNEAUX  EN  BOIS 

Composition  de  C.-B.  Briseux. 


SCULPTÉ 


(xvin0  siècle) 


A*  Quentin,  imyrimoar-^litotur 


COURRIER  DE  l’hOTEL  DROUOT 


Le  mois  de  mars  a eu  quelques  ventes  sérieuses, 
entre  autres  celle  de  M.  Milet,  directeur  des 
fours  de  la  manufacture  de  Sèvres.  Depuis 
trente  ans  bientôt  M.  Milet  occupait  ces  im- 
portantes fonctions.  Il  avait  été  l’élève  de  Rio- 
creux  et  à cette  école  il  avait  acquis  un  goût  sûr  et 
délicat  et  une  grande  érudition.  C’est  dans  ces  con- 
ditions excellentes  qu’il  avait  réuni  les  spécimens 
les  plus  précieux.  Ce  n’était  pas,  en  effet,  une 
simple  collection  d’amateur  ou  de  curieux  qui 
satisfait,  grâce  à sa  fortune,  ses  penchants  artis- 
tiques, mais  un  ensemble  de  matériaux  choisis 
avec  discernement  pour  travailler.  Les  pièces  qui 
ont  été  offertes  au  public  par  M°  Chevallier, 
assisté  de  M.  Charles  Mannheim,  étaient  des  plus 
instructives  pour  qui  veut  étudier  pâtes,  glaçures, 
couvertes  et  cuissons  et  s’initier  aux  procédés 
techniques  des  diverses  fabriques  de  l’Europe. 
Plutôt  céramiste  que  collectionneur,  M.  Milet 
s’était  appliqué  à marquer  la  route  parcourue 
par  l'industrie  dont  il  étudiait  depuis  si  long- 
temps les  manifestations  diverses.  Poteries,  carre- 
lages,  terres  cuites,  faïences  et  jusqu’aux  porce- 
laines les  plus  pures,  il  avait  su  grouper  les  types 
caractéristiques  de  chaque  genre,  comme  le  natu- 
raliste s’efforce  de  réunir  dans  ses  vitrines  les 
représentants  de  chaque  grande  famille  de  la 
classification  de  Linné. 

La  collection  Milet  a donc,  à juste  titre,  rem- 
porté un  plein  succès.  Quelques  pièces  rares  ont 
obtenu  des  prix  élevés. 

En  première  ligne,  il  faut  mentionner  un  très 
beau  vase  à saupoudrer  le  sucre  avec  couvercle 
ajouré.  Cette  faïence,  dite  de  Y apogée  à cause  de 
son  décor  jaune  brun  orné  de  nielles  en  bleu  noir, 
appartient  à l’époque  la  plus  pure  de  la  fabrica- 


tion rouennaise  au  xvme  siècle.  Aussi  cette  déli- 
cieuse pièce,  qui  faisait  beaucoup  d’envieux,  a 
trouvé  facilement  amateur  et  M.  Anticq  en  est-il 
devenu  l’acquéreur  au  prix  de  3,600  francs. 

Autre  perle  • une  fiasque  ovale,  en  pâte  tendre 
garnie  de  mascarons,  décorée  sur  chaque  face 
d’une  chimère  ailée,  accompagnée  de  rinceaux  et 
de  feuillages  et  sortant,  à n’en  douter,  de  la  fabrique 
de  porcelaine  du  duc  François  de  Médicis,  a obtenu 
le  prix  de  1,400  francs. 

Un  fragment  de  salière  en  faïence  d'Oiron, 
trouvé  à la  suite  des  dragages  de  la  Seine  à Paris, 
a été  acquis  au  prix  de  600  francs  par  le  musée  de 
Sèvres.  Avant  la  vente,  André,  le  réparateur  bien 
connu,  avait  offert  500  francs  de  cette  petite  pièce 
incomplète,  mais  montrant  très  bien  le  grain  de  la 
pâte  et  les  procédés  de  cette  fabrication  célèbre. 

* 

* 

Un  artiste  de  talent,  mort  trop  jeune  pour 
l’entière  éclosion  de  son  œuvre,  Louis  Leloir, 
outre  ses  aquarelles,  ses  dessins,  ses  copies,  a 
laissé  toute  une  série  d’instruments  de  musique, 
de  costumes  et  de  tapisseries  qui  prouvent  que  le 
peintre  poussait  l’exactitude  et  l’amour  de  la  sin- 
cérité jusqu’à  peindre  ses  tableaux  et  ses  aqua- 
relles d’après  des  documents  de  l’époque. 

Pour  son  fameux  éventail,  que  son  ami  Vibert 
a acheté  10,200  francs,  Leloir  s’était  procuré  des 
collerettes  du  xvic  siècle,  des  souliers  à bouts 
carrés,  des  devants  de  gorge  du  temps  afin  d’avoir 
la  véritable  physionomie  des  personnages  qu’il 
voulait  représenter  fidèlement. 

Il  avait  aussi,  dans  le  même  but,  des  instru- 
ments de  musique  anciens  dont  quelques-uns  ont 
été  achetés  par  le  musée  du  Conservatoire  de 
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musique,  représenté  par  son  érudit  directeur, 
M.  Chouquet,  qui  s'est  fait  successivement  adjuger 
un  ravissant  pardessus  de  viole  de  Nicolas  Ber- 
trand à 205  francs,  une  basse  de  viole  de  Claude 
Pierray  ornée  d’une  fort  belle  tête  sculptée,  une 
clarinette  décorée  de  peintures  et  armée  de  clef 
de  cuivre  dont  la  forme  nous  a paru  très  origi- 
nale. Un  archiluth  italien  a été  payé  600  francs 
par  M.  Vibert;  un  chittarone  760  francs  par 
M.  Samary,  le  marchand  de  curiosités,  le  frère 
de  la  charmante  soubrette  de  la  Comédie-Fran- 
çaise. Un  tambour  communal  du  temps  de  la 
Révolution  a valu  295  francs,  un  tambourin  de 
Provence  145  francs.  Le  peintre  Détaillé  s’est 
payé  pour  68  francs  un  très  curieux  basson. 

Les  costumes  ont  eu  le  même  succès. 

Une  énorme  paire  de  souliers  que  Louis  Leloir 
désignait  ainsi  : « Souliers  de  bal  d’une  nymphe  du 
Rhin  : poids,  3 kilog.  37  grammes  »,  a trouvé 
amateur  à 42  francs.  L’observation  est  drôle,  mais 
peu  exacte;  car  nous  connaissons  une  importante 
fabrique  ou  l’on  pourrait,  à bien  meilleur  mar- 
ché, trouver  une  douzeine  de  paires  de  ces  gros 
souliers  employés  à Paris  au  travail  de  la  cor- 
roirie. 

Un  manteau  de  citadin  de  Nuremberg,  a été 
pris  par  un  peintre  de  genre  à 200  francs.  Un 
bonnet  militaire  forme  pointue  datant  de  la  pre- 
mière République  a été  acheté,  dit-on,  150  francs 
pour  le  musée  Carnavalet.  En  somme,  chacun 
voulant  avoir  un  souvenir  du  pauvre  artiste,  le 
résultat  des  cinq  jours  de  vente  s’est  élevé  à 
206,000  francs. 

* 

* * 

On  fait  en  ce  moment  à Rome  la  vente  Castel- 
lani.  MM.  Mannheim,  Hoffmann  et  Feuardent  y 
représentent  la  France.  Tous  les  grands  musées 
d'Europe  ont  des  délégués  au  palazzo  de  la  via 
Poli  pour  y faire  quelques  bonnes  acquisitions. 

Les  enchères  sont  données  en  français  et  prises 
par  uncrieur  parisien  nommé  Seguin.  On  se  croi- 
rait presque  à l’hôtel  des  ventes  de  Paris  si  ce 
11’était  le  splendide  jardin  qui  sert  de  décor  à la 
vente  et  qui  ne  rappelle  nullement  les  murs 
gris  et  tristes  des  salles  8 et  9.  Il  y a aussi  en  plus 
un  buffet  que  les  assistants  viennent  fréquemment 
visiter  et  qui  n’a  rien  de  commun  avec  les 
buvettes  de  la  rue  Drouot. 


Le  gouvernement  italien  s’est  réservé  le  droit 
de  préférence,  qui  lui  laisse  la  faculté,  dans  les  trois 
jours  qui  suivent  la  vente,  de  reprendre  au  prix 
d'adjudication  l’objet  qui  lui  a plu.  — Cela  ren- 
verse bien  des  espérances,  comme  on  le  verra 
plus  loin. 

Les  trois  premières  vacations  ont  été  consacrées 
aux  médailles  et  aux  vases  grecs.  Une  grande 
hydrie  à trois  anses,  représentant  d’un  côté  des 
figures  de  déesses,  sans  doute  Déméter  et  Koré, 
et  de  l'autre  Apollon  et  une  jeune  fille  assise, 
a été  payée  25,000  francs.  Un  scyphus  en  forme 
de  tête  de  Silène,  peinture  noire  sur  terre  rouge, 
a valu  5,000  francs.  Le  musée  de  Lyon  est 
devenu  acquéreur  pour  3,850  francs  d’un  miroir 
grec  trouvé  à Corinthe  et  formé  par  une  figurine 
d'Aphrodite. 

Parmi  les  nombreuses  pièces  d’orfèvrerie  anti- 
que, le  poignard  du  roi  égyptien  Amoris  est 
monté  à 7,500  francs;  une  boucle  d’oreille  grec- 
que de  l'ancien  style  à 16,300  francs;  un  bra- 
celet en  verre  multicolore  avec  fermoir  en  or  à 
4,000  francs,  deux  bracelets  en  forme  de  ser- 
pents à 2,300  francs. 

Citons  dans  la  série  des  pièces  gravées  : un  sca- 
rabée en  pierre  verte  de  Sardaigne  1,450  francs, 
une  sardoine  représentant  un  potier  assis  2, 1 iofr. 
Ces  deux  pierres,  les  plus  importantes  de  la  col- 
lection, ont  été  acquises  par  le  comte  Michel 
Tyszkiewicz,  bien  connu  des  amateurs  parisiens. 

Et  enfin,  pour  clore  cette  nomenclature,  disons 
qu’après  une  lutte  épique,  la  belle  tête  de  déesse 
en  marbre  trouvée  dans  des  fouilles  en  Sicile  a 
eu  acquéreur  à 27,000  francs. 

En  résumé,  le  résultat  des  cinq  premières 
journées  s'est  élevé  à 376,351  francs.  Il  eût 
dépassé  un  demi-million  si  le  gouvernement  ita- 
lien n’avait  exercé  son  droit  de prelagione  sur  les 
quinze  objets  principaux  : le  sceptre  d’or  de 
Palestrina,  le  vase  d’argent  de  Salerne,  un  grand 
coffret  étrusque  en  ivoire,  un  vase  chrétien  doré, 
le  casque  romain  trouvé  dans  le  Jourdain,  une 
ravissante  figurine  d’acteur  tragique  en  ivoire, 
deux  bracelets  d’or  des  empereurs  de  Ravenne, 
une  tête  de  jeune  homme  en  bronze  du  plus 
ancien  style,  etc.,  etc. 

La  vente  Castellani  durera  à Rome  jusqu’à 
Pâques  et  recommencera  au  mois  de  mai  à Paris. 

Democède. 


L'Imprimeur-Editeur  Gérant:  A.  Qu  an  tin. 


ORNEMENTS  DE  LA  FEMME 


LA  TABLE  A OUVRAGE  ET  LES  OUTILS 
DE  TRAVAIL 


LES 


Le  xviic  siècle  s’efface,  sans  que  le  travail  de  la  femme  ait  reçu, 
en  France,  de  grands  encouragements.  Disons  cependant 
quelques  mots,  avant  de  quitter  le  règne  de  Louis  XIV,  de  la  mai- 
son de  Saint-Cyr,  fondée  pour  l’éducation  des  demoiselles  nobles 
sans  fortune.  L’instruction  donnée  aux  pensionnaires  de  cette 
institution  royale  fut  d’abord  trop  relevée,  et  MUIC  de  Maintenon 
s’aperçut  de  ce  défaut  : il  ne  suffisait  pas  aux  demoiselles  de  Saint- 
Cyr  de  jouer  les  pièces  de  Racine  et  de  connaître  tout  ce  que 
doivent  savoir  des  personnes  de  qualité.  Elles  recevaient  trois 
mille  livres  de  dot,  en  sortant  de  cette  maison,  et  les  maris  man- 
quaient. « Ce  sont  mes  tilles,  disait  M",e  de  Maintenon;  mais 
il  me  faudrait  des  gendres4.  » L’enseignement  fut  modifié,  et  on 
lui  donna  un  tour  plus  pratique  : les  travaux  manuels  prirent  plus 
d’importance,  et  les  jeunes  tilles  tirent  d’excellentes  brodeuses. 
Une  estampe  du  temps  les  représente  à leur  ouvrage  : vêtues  avec 
élégance,  et  même  avec  une  certaine  recherche,  coiffées  à la  Fon- 
tange — c’était  la  coiffure  à la  mode,  elles  sont  occupées  à broder. 
Les  unes  ont  leur  tapisserie  roulée  sur  les  genoux,  d’autres 


1.  Voy.  la  Revue  des  /tris  décoratifs,  +c  année,  p.  i,  105  et  J26. 

2.  Lavallée.  Histoire  de  la  maison  royale  de  Saint-Cyr, 
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tiennent  une  petite  bande  à la  main,  une  autre  est  penchée  sur  un  métier.  C’est  le  travail 
noble,  distingué,  qui  convient  aux  demoiselles  bien  nées,  et  ces  jeunes  Hiles,  en  travail- 
lant, ne  perdent  rien  du  maintien  et  de  la  dignité  qu'il  faut  avoir  à une  époque  ou  l’on 
se  modèle  en  tout  sur  la  cour. 

Laissons  la  Régence  : aussi  bien  n’avons-nous  rien  à demander  à cette  époque  de 
relâchement  et  de  plaisirs.  Dans  son  poème  de  Ver-Vert,  qui  parut  en  1734,  Gresset  nous 

parle  du  travail  dans  les  couvents.  Lorsque  l’illustre  per- 
roquet est  ramené  chez  les  Visitandines,  et  qu’il  meurt, 
pleuré  par  les  saintes  filles,  elles  brodent  son  image, 
pour  conserver  éternellement  son  souvenir  : 

Plus  d’une  main,  conduite  par  l’amour, 

Sut  lui  donner  une  seconde  vie, 

Par  les  couleurs  et  par  la  broderie, 

Et  la  Douleur,  travaillant  à son  tour, 

Peignit,  broda  des  larmes  alentour. 

La  broderie  est  le  travail  à la  mode,  vers  la  seconde 
moitié  du  xvme  siècle.  On  brode  à la  main,  au  métier 
et  au  tambour.  Le  tambour,  qui  est,  paraît-il,  d’origine 
chinoise,  consiste  en  un  court  cylindre  de  bois  d’éclisses, 
recouvert  d’une  lisière  de  drap  ou  de  flanelle  : on  tend 
l'étoffe  sur  cette  lisière  au  moyen  d’une  courroie  ou 
d’une  boucle,  ou  à l'aide  de  plusieurs  cerceaux  qui  s’em- 
boîtent les  uns  dans  les  autres.  Ce  métier,  qui  ressemble 
à un  tambour  quand  il  est  monté,  est  adopté  par  un 
grand  nombre  de  femmes;  il  prend  place  dans  la  plupart 
des  salons  où  il  est  très  aisé  de  l’emporter,  et  sa  forme 
arrondie  le  rend  encore  plus  commode  et  plus  maniable. 
Les  tissus  brodés  à l’aiguille  s’étalent  partout,  dans  les 
hôtels  de  la  noblesse  et  dans  ceux  de  la  finance’.  On 
en  fait  des  tentures  d’appartement,  des  tapis  de  table,  des 
courtes-pointcs  de  lit  et  des  dessus  de  meubles  : les 
hommes  portent  des  broderies  sur  leurs  robes  de  chambre, 
et  les  femmes  sur  leurs  jupes  et  leurs  corsages.  Chaque 
famille  est  conduite  au  renouvellement  de  son  mobilier  et  de  sa  garde-robe  : la  femme 
de  la  bourgeoisie  travaille  aux  objets  qui  pareront  sa  chambre;  la  femme  de  la  noblesse 
est  prise  elle-même  par  cet  entraînement  et  elle  fait  des  nœuds.  « On  a inventé  les  nœuds, 
dit  un  livre  du  temps1 2,  pour  distinguer  les  mains  de  condition  des  mains  roturières.  » 
Peu  importe  : les  femmes  s’occupent;  on  étale  le  soir,  dans  les  salons,  après  le  thé,  les 
sacs  à ouvrage,  et  l’on  voit  naître,  au  milieu  d’un  engouement  général,  la  manie  du 
parfilage. 

Mmc  de  Genlis  a raconté  dans  ses  Mémoires  comment  elle  avait  déplu  dans  certaines 
sociétés,  parce  qu’elle  n’avait  point  voulu  parfiler.  Edmond  et  Jules  de  Goncourt  ont 
refait  l’histoire  de  cette  fantaisie3.  « On  parrtle  des  galons,  des  épaulettes,  toute  passe- 
menterie ou  il  y a de  l'or.  O11  parfile  pour  parfiler,  et  aussi  pour  faire  sur  son  parfilage 


1.  Paul  Lacroix.  Les  arts  au  xvui'  siècle. 

2.  Bagatelles  morales.  Voir  Ed.  et  Jules  de  Goncourt  : la  Femme  au  xviii*  siècle. 

t . La  Femme  au  xvmc  siècle. 


des  bénéfices  de  cent  louis  par  an.  Le  gain  se  mêlant  ici  à la  mode,  ce  fut  une  furie  qui 
fit  taire  un  moment  dans  les  sociétés  jusqu’à  l’amour  du  jeu.  L’excès  devint  tel,  qu’un 


Sac  à ouvrage  (xvi°  siècle).  — (Musée  Je  Munich.) 


homme  entrant  dans  un  salon  ou  l’on  parfilait,  assailli  par  les  parfileuses,  sortait  de  leurs 
mains,  de  leurs  ciseaux,  l’habit  entièrement  dégalonné.  » On  chansonna  le  parfilage;  on 


Sac  à ouvrage  (xvi«  siècle).  — (Musée  de  Munich.) 


répandit  des  vers  qui  n’arrêtèrent  point  ce  caprice  : dans  le  monde  et  à la  maison,  partiler 
était  devenu  la  grande  occupation  pour  remplir  les  soirées.  Mu,e  de  Genlis  a transcrit  ce 
dialogue  : « Mon  cœur,  avez-vous  du  gros  or?  — Assurément,  de  l’or  de  bobine?  — Je 
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n’en  parfile  jamais  d’autre.  — En  voulea-vous  un  fagot?  Allons,  je  vais  vous  en  donner 
un  fagot,  c’est  tout  ce  que  j’aime  de  faire,  un  fagot1.  » 

Cet  engouement  pour  le  travail  a été  raillé  à la  scène  : Poinsinet,  dans  sa  comédie  du 
Cercle,  qui  obtint  un  assez  vif  succès,  et  qui  frappait  sur  plusieurs  des  travers  du  temps, 
a tracé  le  portrait  d’un  colonel,  homme  du  monde,  qui  s’exerce  lui-même,  en  suivant  la 
mode,  à des  ouvrages  de  femme.  Le  morceau  est  joli  et  mérite  d’être  cité  : « Ecoutez,  dit 
Lisette,  qui  raconte  cette  anecdote  : notre  maîtresse  et  ses  deux  inséparables,  Ismène  et 
Cidalise,  ne  sachant  sur  quoi  médire,  s’avisèrent  de  s’occuper.  Araminte  à ce  métier  achève 
une  Heur  de  tapisserie;  Cidalise  prend  nonchalamment  un  fil  d'or,  fait  approcher  de  son 
fauteuil  un  tambour,  et  brode,  en  bâillant,  une  garniture  de  robe,  tandis  qu’Ismène,  cou- 
chée sur  le  canapé,  travaille  un  falbala  de  Marly  : on  entend  des  chevaux  hennir,  l’esca- 
lier retentit  et  le  marquis  paraît.  « Que  je  suis  heureux  de  vous  trouver,  mesdames!  Mais 
« que  vois-je?  que  ce  point  est  égal!  comme  ces  Heurs  sont  nuancées!  C’est  l’ouvrage  des 


Coffret  à ouvrage.  (Époque  Louis  XIV.) 


« Grâces,  c'est  celui  des  fées,  ou  plutôt  c’est  le  vôtre.  » Aussitôt,  il  tire  de  sa  poche  un  étui 
dont  assurément  on  ne  le  soupçonnait  pas  d’être  porteur.  Il  choisit  une  aiguille  d’or, 
s’empare  de  la  soie,  et  voilà  mon  colonel  qui  fait  de  la  tapisserie!  » Les  femmes  bro- 
daient même  en  allant  au  spectacle  : on  les  voyait  tirer  une  navette  d’or  et  se  mettre  au 
travail  d’un  air  appliqué,  tout  en  prêtant  attention  au  jeu  des  acteurs.  Mais  si  nous 
sommes  en  face  d’un  excès  et  si  nous  avons  rencontré  devant  nous  des  fantaisies  mon- 
daines, ordinairement  très  passagères,  ce  n’est  pas  un  motif  pour  nier  la  force  du  senti- 
ment nouveau,  qui  vient  ramener  toute  une  nation  à des  habitudes  de  travail.  La  haute 
société  les  avait  perdues,  la  bourgeoisie  les  conservait,  et  elles  reprennent  avec  une  nou- 
velle vigueur. 

Le  xvin*  siècle  a deux  faces;  il  nous  offre  une  continuelle  antithèse  : ici  une  cour 
oisive  et  corrompue,  M,nc  de  Pompadour  et  Mme  Dubarry;  là  une  société  jeune  et  saine 
qui  se  prépare  à l’indépendance  de  l’esprit,  en  se  pénétrant  des  leçons  que  lui  donnent  les 
philosophes.  Si  nous  observons  cette  société  dans  ses  mœurs,  nous  voyons  qu’elle  possède 

i.  Les  ÜJngers  du  monde.  Théâtre  Je  société,  pai  M“le  Je  Geulis.  Cité  par  EJ,  et  Jules  Je  Concourt. 
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les  idées  d’ordre,  l'amour  du  logis,  l’honnêteté  domestique.  La  frivolité  d’en  haut 
amène  une  réaction  naturelle.  Quel  contraste  aux  vices  élégants,  à l’agitation  mondaine 
que  les  humbles  délassements  et  les  vertus  paisibles  du  foyer! 

Les  philosophes  contribuent  de  tous  leurs  efforts  à cette 
renaissance  : pour  eux,  le  travail  fait  partie  de  l’éducation  qu’il 
faut  donner  à la  jeune  fille;  ils  ne  cessent  de  le  prôner  dans  leurs 
écrits.  Voyez  ce  qu’en  dit  Rousseau  dans  une  page  de  l 'Émile  : 

« Ce  que  Sophie  sait  le  mieux  et  ce  qu’on  lui  a fait  apprendre  avec 
le  plus  de  soin,  ce  sont  les  travaux  de  son  sexe,  même  ceux  dont 
on  ne  s’avise  point,  comme  de  tailler  et  coudre  ses  robes.  Il  n’y 
a pas  un  ouvrage  à l’aiguille  qu’elle  ne  sache  faire  et  qu’elle  ne 
fasse  avec  plaisir;  mais  le  travail  qu’elle  préfère  à tout  autre  est  la 
dentelle,  parce  qu’il  n’y  en  a pas  un  qui  donne  une  attitude  plus 
agréable,  et  oit  les  doigts  s’exercent  avec  plus  de  grâce  et  de  légè- 
reté1. » 

La  littérature  fait  de  tous  côtés  l’éloge  de  la  vie  bourgeoise  : 
on  en  transporte  la  description  au  théâtre,  et  l’on  retrouve,  dans 
les  pièces  en  vogue,  les  épisodes  les  plus  simples  de  l’existence 
de  chaque  jour.  Sedaine  et  La  Chaussée  s’inspirent  de  ces  faits 
intimes  qui  auraient  paru,  au  xvne  siècle,  trop  bas  pour  être  re- 
tracés par  un  auteur  dramatique.  La  comédie  larmoyante  amène  avec  elle  de  nouveaux 
personnages;  parmi  les  accessoires  dont  elle  s’entoure,  figurent  les  outils  de  travail. 

Quand  on  voit  se  dérouler  sur  la  scène  un  tableau  de  Greuze,  quoi 
de  surprenant  si  l’on  y retrouve  aussi  la  décoration  et  le  mobilier  du 
logis  bourgeois? 

Les  spectateurs  entendent  dire,  pour  la  première  fois,  à une 
actrice:  « Je  vais  broder1...  » Ce  mot  si  simple,  répété  si  souvent 
depuis  au  théâtre,  et  qui  semble  faire  partie  naturellement  du  mono- 
logue de  la  femme  qui  s’ennuie,  a dû  paraître  au  public  du  temps 
comme  l’expression  d’une  action  familière  et  presque  triviale,  c’est 
l’introduction  de  la  simplicité  des  mœurs,  au  théâtre,  et,  en  un  mot, 
du  réalisme  bourgeois.  Sedaine,  si  naturel  et  si  vrai,  a rempli  ses 
pièces  de  trouvailles  charmantes,  de  découvertes  exquises  où  l’esprit  le 
plus  fin  vient  se  mêler  au  sentiment  le  plus  tendre  : nul  ne  sait, 
comme  lui,  mettre  en  scène  une  villageoise  ou  une  servante  qui  fait 
gaiement  marcher  son  rouet,  une  jeune  fille  qui  chante  en  filant  sa 
quenouille.  Les  fuseaux,  le  rouet,  le  fil,  les  bobines,  les  pelotons  de 
laine  ne  pouvaient  assurément  déplaire  au  théâtre,  et  ils  y avaient 
leur  raison  d’être  comme  dans  la  vie  privée.  Ils  plurent  si  bien,  quand 
on  les  aperçut  sur  la  scène,  dans  la  chaumière  des  paysannes,  dans 
la  maison  des  grisettes  ou  des  bourgeoises,  qu’ils  sont  restés  con- 
sacrés et  qu’ils  sont  même  mêlés  dans  nos  souvenirs  à plus  d’une  scène  populaire. 

Les  peintres  subissent  la  même  influence  que  les  poètes  et  font  aussi,  avec  leur  pin- 
ceau, la  description  et  le  panégyrique  du  travail.  Ils  placent  dans  leurs  toiles  une  leçon 

i.  Émile,  livre  IV.  Rousseau  parle  dans  les  Confessions  de  la  manie  des  na’uJs.  «Faire  des  nœuds,  c’est  ne  rien  faire, 
et  il  faut  tout  autant  de  soin  pour  amuser  une  femme  qui  fait  des  nœuds,  que  celle  qui  tient  les  bras  croisés,  w 
Confessions,  chap.  v. 

i.  Sedaine.  La  Gageure  imprévue.  Scène  u. 


Ciseaux  en  acier  doré. 
(Époque  Louis  XV.) 


Ciseaux  en  cuivre  jaune. 
(Époque  Louis  XV.) 
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morale  bien  arrêtée.  Les  Amusements  de  la  vie  privée,  la  Mère  laborieuse,  tels  sont  les 
titres  que  Chardin  donne  à scs  tableaux.  Ici,  il  nous  montre  une  jeune  femme  assise,  un 
livre  à la  main;  elle  se  délasse  en  lisant,  à côté  d’une  table  où  reposent  son  rouet  et  sa 
quenouille  toute  chargée;  là,  nous  avons  sous  les  yeux  la  ménagère  ordon- 
née et  économe,  absorbée  dans  ses  travaux  d’aiguille,  et  qui  réprimande 
une  petite  fille  pour  n’avoir  pas  donné  assez  d’attention  à sa  tapisserie. 
Chardin  représente  la  femme  assise  près  de  son  métier;  elle  se  distrait  de 
son  travail  en  jouant  de  la  serinette,  mais  l’ouvrage  est  en  train,  et  bien  que 
navettes  et  écheveaux  soient  enfermés  dans  un  sac,  nul  doute  qu’elle  ne 
s’y  remette  bientôt,  en  laissant  la  boîte  à musique. 

Greuze  peint  la  Pelotonneuse;  c’est  une  jeune  fille  qui  dévide  du  coton 
sur  sa  chaise,  au  dossier  de  laquelle  pendent  les  ciseaux,  tandis  que  son 
chat  joue  avec  les  brins  de  la  pelote.  Le  peintre  de  la  Cruche  cassée  ne 
s’en  est  pas  tenu  là;  il  représente  la  jeune  tricoteuse,  avançant  son  ouvrage 
d’un  air  rêveur  et  laissant  passer  ses  longues  aiguilles  sur  son  tricot  : plus 
loin,  c’est  la  paysanne  qui  tient  sa  quenouille,  au  milieu  d’une  scène  atten- 
drissante où  tout  le  monde  fond  en  larmes;  voici  enfin,  dans  une  ferme 
misérable,  le  dévidoir  de  la  pauvresse,  ou  le  chanvre  est  soutenu  à l’aide 
de  quelques  grossiers  morceaux  de  bois. 

Nos  peintres  de  la  vie  bourgeoise  sont  nombreux  ; ils  forment  toute  une 
école  autour  de  Chardin  et  de  Greuze.  Jeaurat  compose  plusieurs  scènes 
familières  : l'Exemple  des  mères  nous  montre  une  jeune  maman,  au  joli 
visage,  avec  des  fleurs  dans  les  cheveux  et  des  fleurs  au  corsage,  qui  brode 
gentiment,  tandis  que  sa  fillette,  debout  près  d’elle  et  gracieusement  parée, 
s’amuse  avec  un  petit  mouton  de  carton  qu’elle  tient  par  un  ruban.  Sous  le 
nom  de  l'Econome,  Jeaurat  reptésente  encore  la  jeune  femme  qui  promène 
son  aiguille  sur  une  grande  étoffe  déjà  couverte  de  broderies;  épouse  élé- 
gante, coiffée  d’un  gracieux  bonnet  d’intérieur,  les  bras  ornés  de  belles 
manchettes  de  dentelles,  elle  a,  malgré  ce  luxe,  une  physionomie  raison- 
nable et  sérieuse;  son  visage  respire  la  satisfaction  et  la  gaieté. 

Cochin  grave  le  portrait  de  l’ouvrière  en  dentelles,  et  il  met  en  scène 
une  ravaudeuse.  Gravelot  dessine  le  même  sujet;  Gabriel  de  Saint-Aubin 
fait  un  croquis  de  la  modiste  travaillant  à un  chapeau,  et  il  esquisse  plu- 
sieurs études  de  brodeuses  : tous  nos  petits-maîtres  duxvui*  siècle  ébauchent 
enfin,  les  uns  et  les  autres,  l’image  de  la  jeune  femme  occupée  à son 
ouvrage  et  aux  travaux  de  son  sexe.  Amédée  Vanloo  intitule  une  de  ses 
Afuticr  d’ivoire  meilleures  toiles  la  Sultane  commandant  des  ouvrages  de  tapisserie  aux 
à manche  d’ébène  odalisques.  C’est  le  travail  à la  cour  et  au  sérail.  Pour  en  finir  avec  le  tra- 

avec  les  deux  anneaux  f.  ....  , . . , 

de  mariage  en  ivoire.  vail  mondain,  il  oublions  pas  ce  joli  sujet,  cette  scene  piquante  traitée  par 
(Époque  i.ouis  xv.)  ic  spirituel  Lavreince,  Qu’en  dit  l'abbé?  Il  s’agit  tout  simplement  d’un  abbé 
d *m« '/b0"  i ) hornrne  du  monde,  d’un  abbé  galant,  que  des  dames  prennent  pour  juge  du 
dessin  d’une  tapisserie. 

La  plupart  des  sujets  traités  par  les  peintres  deviennent  populaires;  ils  sont  reproduits 
en  miniature  sur  certains  objets  destinés  au  travail.  La  boîte  à ouvrage  est  ornée  de 
motifs  empruntés  à Greuze  : la  collection  André  renferme  un  de  ces  spécimens,  d’une 
assez  grande  élégance;  c’est  une  boîte  ovale,  en  or  guilloché,  émaillé,  jaune  orange,  et  qui 
représente,  peinte  sur  émail,  la  Pelotonneuse.  Les  outils,  les  instruments  de  travail  se 
parent,  à ce  moment,  de  motifs  ingénieux  et  revêtent  une  forme  et  un  caractère  nouveaux. 
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Le  métier  à broder  est  enrichi  de  motifs  sculptés  et  d’ornements  en  rocaille  : nous  pou- 
vons citer  en  exemple,  celui  qui  a fait  partie  de  la  collection  Double.  Et  comment  trouvez- 
vous  ces  dévidoirs  en  bois  des  lies  garnis  de  marqueterie  ou  d’incrustations,  qu’invente 
quelque  habile  artiste,  expert  à suivre  les  transformations  de  l’art  de  l’ornement?  Un  de 
ces  dévidoirs  est  semé  de  fleurs;  un  autre,  qui  a fait  aussi  partie  de  la  collection  Double, 
en  cuivre  repercé  à jour,  est  orné  de  petits  écureuils,  ce  qui  est  sans  doute  un  symbole  de 
vitesse.  On  faisait  encore  à cette  époque  des  dévidoirs  en  ivoire;  ils  sont  si  légers,  et  les 
doigts  les  manient  si  aisément!  II  en  est  un  très  finement  travaillé,  qui  a reparu  à l’expo- 
sition rétrospective  de  Nancy,  et  qui  avait  appartenu  à une  duchesse  de 
Lorraine,  Elisabeth-Charlotte  d’Orléans,  femme  du  duc  Léopold. 

Le  rouet  se  transforme  de  même  et  reçoit  une  décoration  analogue. 
b' Encyclopédie  nous  donne  la  description  du  rouet  commun  et  de  ses 
quatre  pièces  principales,  le  pied,  la  roue,  la  fusée  et  l’épinglier'.  L’au- 
teur de  l’article  ajoute  : « Il  y a une  sorte  de  rouet  portatif,  très  commode 
et  très  ingénieusement  imaginé,  dont  se  servent  toutes  les  personnes  de 
qualité.  Ce  rouet  n’a  guère  plus  de  six  ou  sept  pouces  de  haut.  Deux  roues 
de  cuivre,  dont  la  plus  grande  n’a  pas  dix-huit  lignes  de  diamètre,  et  la 
plus  petite  à peine  quatre,  sont  engrenées  l’une  dans  l’autre  et  enfermées 
entre  deux  platines  de  métal  avec  lesquelles  elles  ne  font  que  quatre  ou 
cinq  lignes  d’épaisseur.  La  grande  roue  ou  est  la  manivelle  donne  le  mou- 
vement à la  petite  qui  porte  la  fusée  et  l’épinglier.  Un  petit  pied  d’ébène, 
auquel  est  attachée  une  queue  du  même  bois,  sert  à passer  dans  la  ceinture 
des  dames  qui  veulent  s’en  servir  en  marchant.  » Ce  rouet  était  en  outre 
muni  d’une  tablette,  ordinairement  couverte  de  maroquin  ou  de  velours, 
qui  formait  le  complément  de  cette  machine,  quand  on  voulait  travailler 
sur  une  table.  La  quenouille,  qui  était  fixée  sur  l’instrument,  était  natu- 
rellement proportionnée  à sa  petitesse.  La  dame  qui  filait,  en  se  prome- 
nant, ne  voulait  pas  emporter  avec  elle  une  trop  grande  charge  de  lin, 
de  chanvre  ou  de  laine.  A tous  les  points  de  vue,  ce  rouet  représentait 
une  réduction,  et  le  travail  auquel  il  se  prêtait  était  un  travail  léger  et 
commode,  fait  pour  durer  seulement  quelques  instants. 

Les  tournettes  avaient  également  reçu  quelques  perfectionnements  Ciseaux  en  doré 
artistiques  : en  sortant  de  chez  l’ébéniste,  elles  portaient  des  applications  en  «rnu  Martin, 
d’ivoire  et  des  ornements  variés  ; la  balustrade  du  pied,  qui  servait  à retenir  (Époque  Louis  xvi  ) 
les  pelotes  déjà  formées,  était  façonnée  avec  goût,  et  faite  la  plupart  du 
temps,  de  petites  colonnettes  de  bois  élégamment  tournées.  Dans  une  gravure  de  Bon- 
nard, les  Trois  Parques,  sorte  d’allégorie  ou  les  sœurs  filandières  sont  figurées  en  costume 
du  xviii0  siècle,  avec  robes  décolletées  et  mouches  à la  joue,  nous  trouvons  d’assez 
curieux  modèles  de  chacun  de  nos  instruments  de  travail.  Clotho  a près  d’elle  sa 
quenouille  immobile  et  posée  sur  un  trépied  de  bois  sculpté;  Lachésis  tient  un  dévidoir 
à main  et  elle  a à ses  pieds  une  corbeille  pleine  de  pelotons;  enfin  Atropos,  avant  de 
donner  le  coup  de  ciseau  fatal,  garde  à son  côté  ses  tournettes  poséès  sur  un  grand  trépied 
de  bois. 

La  quenouille,  qui  jouait  un  rôle  si  important  dans  une  maison,  s’était  aussi  trans- 

i.  La  fusée  est  une  bobine,  fixée  au  rouet  par  une  verge  de  fer;  l’épinglier,  fait  de  deux  parties  de  cercle  percées 
d’épingle  ou  de  laiton  recourbé,  qui  environnaient  la  fusée  et  tournaient  avec  elle,  servait  à plier  le  fil  sur  la  bobine  ou 

fusée. 
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formée,  suivant  les  lois  d’un  style  nouveau.  Quenouille  de  salon,  quenouille  de  femme 
riche,  elle  était  ornée  d'incrustations,  elle  portait  un  fin  travail  de  marqueterie  : on  y 
adaptait  de  petits  morceaux  d’ivoire,  des  découpures  de  nacre  ou  de  cristal.  Piron  avait 
rencontré  quelque  part  un  objet  de  ce  genre  qui  l’avait  charmé  par  sa  per- 
fection, quand  il  écrivait  son  épitre,  la  Quenouille  unique  et  merveilleuse  : 

Cette  quenouille  est  un  morceau 
Incrusté  de  nacre  et  d’ivoire. 

Une  perle  de  très  belle  eau, 

Longuette  et  finissant  en  poire. 

Tourne  et  vire  et  sert  de  fuseau... 

Le  xvin0  siècle  a mis  partout  son  empreinte  : quelques  navettes  avaient 
été  artistement  travaillées,  au  cours  du  siècle  précédent  et  avaient  revêtu 
des  formes  luxueuses.  La  collection  Sauvageot,  au  musée  du  Louvre,  ren- 
ferme, comme  un  exemple  des  recherches  du  règne  de  Louis  XIV,  une 

■ navette  en  acier  ciselé  dont  les  deux  oreillettes  sont  ouvrées  à jour  et  offrent 

de  très  fines  découpures.  Vers  iy5o,  la  mode  était  venue  aux  navettes  de 
bois  peint;  on  se  disputait  celles  qui  sortaient  des  ateliers  du  vernisseur 
Martin;  la  laque  qu’il  avait  inventée  et  qui  rivalisait  avec  celle  de  la  Chine 
avait  obtenu  un  succès  considérable,  et  les  menus  objets  s’en  décoraient 
aussi  bien  que  les  cabinets,  les  meubles  et  les  carrosses.  Dans  le  catalogue 
de  la  vente  du  mobilier  appartenant  à MI|,É  Clairon,  on  trouve  mentionnée 
une  navette  de  laque  rouge,  à cartouche  de  laque  noir  et  or;  cette  navette 
est,  en  outre,  doublée  de  nacre  et  garnie  en  or  : les  grandes  dames  pos- 
sédaient aussi  des  bobines,  des  étuis  revêtus  de  la  même  substance,  et 
qu’elles  renfermaient  dans  une  boîte  à ouvrage  laquée  et  ornée  de  sujets 
chinois,  peints  dans  le  goût  français  du  temps  de  Louis  XV. 

Si  nous  consultons  quelques  inventaires,  nous  y retrouverons  tout 
le  luxe  que  le  xvnr  siècle  a placé  dans  les  menus  objets.  Lisez,  par  exemple, 
l’inventaire  de  Marie-Josèphe  de  Saxe,  publié  dernièrement  par  M.  Germain 
Bapst.  La  belle-fille  de  Louis  XV  — dont  La  Tour  nous  a laissé  un  déli- 
cieux portrait  — possédait  mille  brimborions  élégants,  parmi  lesquels  je 
signale  plus  particulièrement  ceux  qui  suivent  : 
l*  Un  étui  de  bois  de  violette  dans  lequel  sont  des  ciseaux  d’or; 

Une  aiguille  à broder  au  tambour,  en  cristal  de  roche,  garnie  en  or  et 
de  karats,  dans  un  étui  de  galuchat; 

Une  grande  boîte  d’agate  à parfiler; 

Une  paire  de  ciseaux  d’or  dans  un  étui  en  bois  de  rose; 

Une  aiguille  à broder  au  tambour,  en  cristal,  avec  quelques  karats  de 
brillants; 

Un  panier  d’or  et  sa  navette  émaillée,  estimés  i,3q2  francs; 

Un  autre  panier  garni  de  son  sac  de  réseau  d’or  brodé,  estimé 
2, ioo  francs. 

En  1747,  Marie-Josèphe  de  Saxe  avait  enfin  donné,  à l’occasion  de  son 
mariage,  à M""'  de  Rohan  un  beau  sac  à ouvrage  et  une  navette  d'or  en  même  temps 
qu’une  « boëte  à mouche  assortissante  ». 

Une  visite  dans  quelques  collections  riches  en  objets  domestiques  nous  fait  connaître 
une  infinité  de  charmants  ustensiles,  qui  datent  de  la  même  époque  et  dont  la  forme  est 


h 


Porte-aiguille 
ou  afutier  en  ébène 
\ tête  d’ivoire 
et  mesures  de  nacre, 
(kpoque  Louis  XVI  ) 

(Collection 
de  Mmf  jubinal.) 
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toujours  nouvelle.  Signalons  dans  la  collection  André  un  étui  en  cristal  de  roche,  garni 
d’ornements  rocaille  en  or;  un  autre  étui  quadrillé  d’or  sur  fond  noir.  On  fabrique 
au  xvtii^  siècle  des  étuis  en  porcelaine,  décorés  de  sujets  galants  et  montés  sur  or  : on 
voit  apparaître,  à un  certain  moment,  des  gaines  de  ciseaux,  des  dés  en 
faïence  de  Sèvres  et  de  Saxe.  Des  étuis  sont  ornés  de  miniatures,  plus 
fines  encore  que  celles  dont  on  a décoré  les  tabatières  : plusieurs  dés, 
qui  probablement  n’ont  guère  servi  au  travail,  sont  enrichis  de  sujets 
du  même  genre.  Les  mêmes  fantaisies,  qui  obtiennent  la  vogue,  se 
retrouvent  ainsi  partout,  jusqu’au  moment  où  elles  sont  abandonnées 
pour  d’autres  non  moins  dispendieuses. 

Le  nécessaire  de  travail  reçoit  aussi  des  ornements  rocaille;  il  a 
quelquefois  la  même  forme  que  le  nécessaire  de  toilette  de  la  collection 
Lenoir,  au  musée  du  Louvre,  charmant  petit  meuble  en  jaspe  onyx 
rouge,  décoré  de  montures  d’or  ciselé,  découpées  en  rinceaux.  La  trousse 
que  fabriquait  l’écrinier  du  moyen  âge  a subi  des  transformations  innom- 
brables, et  elle  finit  par  recevoir  aussi  le  cachet  du  style  Pompadour. 

Un  meuble  uniquement  consacré  au  travail  se  forme  cependant, 
se  transforme  et  prend  le  style  agréable  et  léger  de  cette  époque;  c’est 
la  table  à ouvrage.  Elle  s’est  d’abord  appelée  chiffonnière,  et  c’est  à ce 
nom  seulement  que  nous  la  trouverons  indiquée  dans  Y Encyclopédie  ; 
elle  est  sortie  de  l’évolution  générale  qu’a  subie  l’art  du  mobilier,  peu 

de  temps  après  la  commode,  le  secrétaire  et  l’encoignure.  Et  quel 
meuble  plus  utile!  Chacune  de  nos  lectrices  peut  .en  témoigner.  Si 
la  table  à ouvrage,  avec  la  forme  que  nous  lui  connaissons,  a été 
inventée  assez  tard,  c’est  qu’elle  n’était  point  nécessaire  à la  fileuse 
et  à la  brodeuse  au  métier.  Lorsque  les  outils  de  travail  se  sont 
modifiés,  et  que  la  brodeuse  n’a  plus  tenu  sur  ses  genoux  qu’une 
petite  bande  de  tapisserie  ou  un  morceau  d’étoffe,  elle  est  devenue 
immédiatement  indispensable.  Autrefois  une  femme  se  servait  du 
guéridon,  des  tables  de  noyer  ou  de  chêne  qui  ornaient  les  coins 
d’un  appartement,  pour  y déposer  son  ouvrage;  nous  avons  vu  dans 
les  toiles  de  Chardin  un  rouet  placé  sur  une  table.  L’ébéniste  ajoute 
à ce  meuble  des  tiroirs  superposés,  ornés  de  serrures  de  cuivre  élé- 
gantes et  contournées;  une  clef  du  même  métal  et  ouvrée  dans  le 
même  goût  y est  adaptée;  au-dessous  des  tiroirs,  s’étend  et,  au  bas 
du  meuble,  enfin  une  traverse  d’entre-jambes  ou  une  tablette  pour 
déposer  tout  ce  qui  encombre,  et  dont  on  ne  veut  pas  embarrasser 
les  tiroirs. 

Cette  table,  de  style  Louis  XV,  s’appuie  sur  des  montants  ou  des 
pieds  courbés;  cette  inflexion  est  cherchée  pour  aider  le  meuble  à 
mieux  supporter  le  poids  des  objets.  La  table  à ouvrage  suit  la  com- 
mode dans  ses  courbes;  elle  est  quelquefois  pansue  et  tout  arron- 
die; puis  elle  reçoit  une  forme  évidée,  et  la  tablette  est  découpée  en 
partie;  cet  évidement  ne  fera  que  s’augmenter  dans  le  style  Louis  XVI; 
il  est  déjà  marqué  dans  quelques  essais  de  meubles,  à un  moment  ou  les  recherches  se 
donnent  déjà  une  libre  carrière. 

'La  table  à ouvrage  doit  être  légère,  pour  qu'une  main  de  femme  puisse  aisément  la 
changer  de  place;  des  bois  très  fins  entrent  dans  la  fabrication  de  ce  meuble,  bois  de  rose, 


Ciseaux  en  argent  doré. 
(Époque  Louis  XVI.) 


Ciseaux  en  or. 
(Époque  Louis  XVI.) 
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d’amarante,  de  citronnier;  la  marqueterie  vient  égayer  le  dessus  de  la  table  qui  est  con- 
sciencieusement fouillé;  le  décor  Louis  XV  y jette  ses  mille  caprices  : trophées  de  pasto- 
rales, chalumeaux,  pannetières  et  houlettes,  attributs  de  musique,  carquois  enrubannés, 
bouquets  de  fleurs  dénoués,  guirlandes  d’épis  et  grappes  de  fruits.  Quelques  tables  sont 
ornées  de  sujets  chinois,  sur  fond  laqué;  le  vernis  Martin,  appliqué  à l’embellissement  de 
ce  meuble,  contribue  à merveille  à cette  ornementation. 

Dans  les  tableaux  de  Lavreince,  de  Debucourt,  dans  les  gravures  de  Baudouin,  la  table 
à ouvrage  joue  souvent  son  rôle  dans  un  intérieur.  Le  décorateur  Delalonde  en  a dessiné 
des  modèles,  et  il  en  existe  plusieurs,  assez  élégantes,  dans  le  mobilier  de  nos  palais 
nationaux.  Elles  ne  diffèrent  guère  des  tables  du  même  style  qu’on  fait  aujourd’hui;  il  est 


inutile,  d’ailleurs,  de  consta- 
ter la  supériorité  de  la  forme 
Louis  XV  ; il  suffit,  pour  en 
être  persuadé,  d’examiner 
les  tables  à ouvrage  exécu- 
tées au  commencement  du 
règne  de  Louis  XVI.  La  dé- 
coration et  l’ameublement 
vont  s’alourdir,  en  effet,  vers 
les  dernières  années  du 
xviij*  siècle  : la  table  s’épais- 
sit et  adopte  des  lignes  car- 
rées peu  agréables  à l’œil; 
les  tiroirs  perdent  leur  élé- 
gance, les  montants  sont 


Table  à ouvrage.  (Époque  Louis  XVI.) 


droits;  les  ornements  en 
cuivre  n’ont  plus  de  légè- 
reté, ils  surabondent  et  écra- 
sent le  travail  du  bois,  ou 
bien  ils  représentent  une  sé- 
vérité de  style  dénuée  de 
grâce.  La  marqueterie  de- 
vient sobre  : la  mosaïque  se 
substitue  aux  sujets;  des 
attributs  mythologiques,  en 
rapport  avec  les  garnitures 
de  cuivre,  sont  introduits 
sur  le  bois  des  tablettes. 
Celles-ci  vont  bientôt  porter 
une  galerie  de  cuivre  décou- 


pée; les  traverses  d’entre-jambes  seront  aussi  bordées  d'une  galerie  du  même  métal;  on 
verra  survenir  des  inventions  grossières,  comme  celle  d'une  corbeille  à ouvrage,  en  bois 
ou  en  cuivre,  posée  entre  les  traverses  et  fixée  à une  tablette,  sans  qu’un  caprice  de  femme 
puisse  l'en  détacher  et  la  déplacer.  On  imaginera  la  tricoteuse,  c’est-à-dire  la  table  à 
ouvrage  de  la  petite  bourgeoisie  et  des  petits  ménages,  celle  dont  le  dessus  se  soulève, 
laisse  voir  à l’intérieur  des  compartiments,  comme  une  table  de  toilette,  et  porte  même, 
au  revers,  une  petite  glace,  qui  n’a  aucune  raison  d’être  dans  une  table  de  travail.  Le  style 
est  sacrifié  à la  recherche  de  la  simplicité:  le  bois  employé  est  vulgaire;  l’art  du  mobilier 
touche  à une  période  de  transition  où  l’on  a peur  de  l’élégance,  parce  qu’on  a rencontré 
le  maniérisme,  et  l'on  voit  commencer,  hors  de  toute  forme  artistique,  le  règne  envahis- 
sant de  l’acajou. 

C’est,  en  somme,  la  fin  d’une  période  historique  : arrêtons-nous  à la  limite  qui  se 
pose  devant  nous.  Ne  touchons  pas  au  Directoire  ni  à l’Empire  : mieux  vaut  laisser  hors 
du  cadre  de  cette  étude  l’époque  où  l’on  voit  les  dames  vêtues  à la  grecque  se  promener  en 
tenant  le  sac  à ouvrage,  le  réticule  à la  main.  Prudhon  donne  seul  un  peu  de  grâce  à ce 
temps  : il  sait  mettre  en  scène  les  petits  dévideurs  et  dessiner,  avec  une  physionomie 
idéale  et  coquette,  la  filcuse  qui  va  devenir  un  sujet  de  pendule.  L’art  ne  perd  jamais  ses 
droits,  et  le  talent  sait  toujours  créer  des  images  nobles  et  charmantes.  Nous  arrivons  peu 
à peu  à l’époque  contemporaine  : il  suffit  de  jeter  un  coup  d’œil  dans  un  intérieur  élé- 
gant pour  retrouver,  sous  leurs  formes  de  choix,  les  objets  qui  servent  au  travail  d’au- 
jourd’hui. Autre  étude  qu’il  faut  entreprendre  à part  et  traiter  avec  les  développements 
que  la  matière  exige.  Ne  regardons  pas  encore  le  nécessaire  moderne,  le  panier  doré  revêtu 
de  passementeries;  oublions  l’aiguille  à crochet  à manche  d’ivoire,  les  boîtes  et  les  coffrets, 
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les  ciseaux  aux  lames  d’acier,  aux  anneaux  d’or.  Il  est  bon  de  laisser  un  peu  de  répit  à 
nos  lecteurs,  après  les  recherches  et  les  digressions  archéologiques,  en  attendant  de  pour- 


Ciseaux  en  acier  doré  ayant  appartenu  à Marie-Antoinette. 
Exposition  des  Alsaciens-Lorrains.  (Collection  de  M.  Ed.  Rey.) 


suivre  ce  travail  dans  une  autre  partie  qui  offre  aussi  des  fantaisies  innombrables,  et  qui 
présente  assez  d’attrait,  pour  être  encore  du  domaine  de  la  curiosité. 

Antony  ValabrÈgue. 


FIN. 


Foukousa  brodé  en  soies  de  couleur.  (Appartient  à M.  Montefiore.) 


Juste- Aurèlk  Meissonnier  arrivait  d’un  pays  ou  le  maniérisme  était  depuis  long- 
temps à la  mode.  Né  à Turin  en  1695,  il  avait  grandi  au  milieu  des  spectacles  de  la 
décadence  et  il  professait  pour  la  simplicité  un  mépris  cordial.  11  reçut  à Paris  un  accueil 
sympathique.  O11  sait  quelle  influence  il  exerça  sur  les  orfèvres  : amoureux  du  relief  et  de 
pittoresques  découpures,  il  leur  apprit  à faire  des  vaisselles  aux  profils  compliqués  et 
des  flambeaux  dont  les  saillies  blessent  la  main  qui  veut  s’en  servir.  Ce  galant  homme 
sacrifia  toujours  aux  principes  d’un  idéal  luxueux  et  incommode. 

1.  Voy.  la  Revue  des  Arts  décoratifs,  4e  année,  p.  jij. 
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Devenu  dessinateur  du  Cabinet  du  roi,  Meissonnier  donna  des  modèles  aux  ébénistes. 
Quelques-uns  des  meubles  qu’il  inventa  furent  exécutés  par  des  maîtres  dont  nous  ne 
savons  pas  le  nom.  Nous  retrouvons  dans  son  œuvre  gravé  le  traîneau  de  jardin  qu’il  lit 
faire,  en  1735,  pour  la  reine  douairière  d’Espagne  et  le  canapé  qui,  à la  même  date,  lui 
avait  été  demandé  par  un  grand  seigneur  polonais,  le  comte  de  Bialenski,  et  dont  le  cro- 
quis, largement  lavé  à l’encre  de  Chine  et  à l’aquarelle,  a été  vendu  à l’hôtel  Drouot 
le  3o  avril  dernier.  Ces  meubles,  d’un  caractère  très  Louis  XV,  ont  une  sorte  de 
richesse  robuste  et  hère.  L’artiste  a été  plus  simple  dans  le  modèle  d’une  table  de 
cabinet,  qui  a été  souvent  reproduite,  ou  du  moins  imitée;  mais  cette  sagesse  relative 
est  exceptionnelle  dans  son  œuvre.  D’ordinaire,  le  décorateur  piémontais  se  laisse  aller  à 
une  certaine  agitation,  et  lorsqu’il  dessine  des  consoles  qu’il  appelle  des  « pieds  de  table 
de  trumeau  »,  il  s’attache  avec  le  zèle  le  plus  sincère  à éviter  tout  soupçon  de  parallé- 
lisme entre  les  deux  parties  de  son  meuble.  On  aimait  alors  ces  ruptures  d’équilibre. 
En  ij36,  Meissonnier  obtint  la  permission  d’exposer  dans  un  des  salons  des  Tuileries 
un  grand  cabinet  de  boiserie  qu’il  avait  fait  exécuter  pour  le  comte  de  Bialenski.  Tous  les 
curieux  s’empressèrent  d’aller  voir  ce  chef-d’œuvre,  dont  le  goût  nouveau  fut  un  événe- 
ment et  presque  une  leçon  pour  les  ouvriers  qui,  habiles  à tailler  le  bois,  cherchaient  à 
mettre  du  caprice  dans  l’arabesque. 

Meissonnier  ne  fit  pas  seulement  la  conquête  des  ébénistes  : il  devint  l’ami  d'un  jeune 
académicien  déjà  célèbre,  François  Boucher.  Avant  même  de  tenir  son  fils  sur  les  fonts 
de  baptême  (1736),  il  [apprit  au  peintre  comment  on  doit  décorer  un  appartement,  dans 
quel  style  on  doit  le  meubler.  Boucher  profita  des  conseils  de  son  camarade.  Appelé  à 
fournir  des  illustrations  pour  une  édition  de  Molière,  il  mit  le  poète  et  ses  comédiens  à la 
mode  de  1734  et  il  a laissé  ainsi  un  véritable  monument  historique.  Si  le  lecteur  veut 
bien  jeter  un  coup  d’œil  sur  les  estampes  gravées  par  Laurent  Cars  d’après  les  dessins  du 
maître,  il  reconnaîtra  dans  plusieurs  de  ces  planches,  notamment  dans  les  Femmes  savantes 
et  dans  le  Sicilien,  des  tables  et  des  consoles  de  trumeau  qui  sont  absolument  la  réalisa- 
tion des  idées  de  Meissonnier.  Ici  encore,  les  pieds  des  meubles  se  terminent  en  griffes  et 
présentent  des  profils  déchiquetés  et  même  des  aiguilles  ou  devaient  s’accrocher  au  passage 
les  robes  des  visiteuses.  A ce  moment,  il  y a un  peu  d’exagération  dans  la  fantaisie. 
Puisque  le  goût  change  sans  cesse,  il  fallait  égayer  par  certaines  coquetterie^  les  solennités 
du  mobilier  de  l’ancien  régime;  mais,  dans  ces  créations  qui  se  trouvent  mêlées  à la  vie 
de  tous  les  jours  et  qui  ne  doivent  cependant  pas  la  gêner,  la  destination  essentielle  de  la 
table  ou  de  la  commode  ne  saurait  être  perdue  de  vue  : il  importe  que  la  fonction  du 
meuble  demeure  la  loi  de  la  forme  et  même  du  décor.  Meissonnier  et  son  ami  Boucher 
oubliaient  trop  ces  principes  salutaires.  Ils  furent  rappelés  à la  raison  par  les  gens  du 
métier,  par  les  hommes  qui,  habitués  à manier  le  bois  et  le  métal,  tiennent  compte  des 
réalités  et  sont  constamment  retenus  sur  la  pente  de  la  chimère. 

Pour  cette  période  qui  correspond  à la  jeunesse  de  Louis  XV,  nous  avons  peu  de 
noms  à citer.  Les  documents  du  temps  confondent  les  ébénistes  avec  les  menuisiers  : les  uns 
et  les  autres  appartenaient  d’ailleurs  à la  même  corporation,  et  on  pourrait  se  tromper  en 
essayant  aujourd’hui  d’établir  une  distinction  entre  deux  industries  que  les  anciens  textes 
réunissent  si  souvent.  A côté  de  Cressent  et  des  fils  de  Boulle,  on  rencontre  dans  les  papiers 
et  dans  les  livres  des  personnalités  sans  gloire,  mais  intéressantes  peut-être.  Il  faudrait, 
par  exemple,  retrouver  Claude  Choquet.  Nous  ne  le  connaissons  encore  que  par  l’acte  de 
mariage  de  sa  fille  qui,  le  4 février  172I,  épouse  un  fils  du  fleuriste  Belin  de  Fontenay. 
Cet  acte,  analysé  par  Jal,  attribue  à Claude  Choquet  le  titre  d’ébéniste  du  roi  et  du  duc 
d’Orléans.  On  est  tenté  de  voir  en  lui  un  artiste  de  quelque  importance.  Et  volontiers,  on 
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se  permet  une  conjecture  analogue  en  ce  qui  concerne  Jean-François  Guénon  ou  Guesnon. 
Il  figure  dès  1718  dans  la  liste  des  menuisiers  attachés  au  service  du  roi,  et  il  touchait 
alors  un  émolument  annuel  de  3oo  livres.  Ce  Guénon,  dont  Mariette  a parlé,  était  un 
amateur  d’œuvres  d’art  : il  possédait  d'excellentes  peintures,  entre  autres  la  Perspective  de 
Watteau,  dont  on  connaît  l'estampe  gravée  par  Crespy  le  fils.  Jean-François  Guénon  ne  sau- 
rait passer  pour  un  menuisier  vulgaire  : il  était  riche,  il  avait  des  relations  dans  plus  d'un 
monde.  On  voit  dans  l’acte  de  mariage  du  vernisseur  Robert  Martin,  cérémonie  à laquelle 
sa  femme  assista  en  1733  comme  parente  de  la  jeune  mariée,  que  Guénon  prenait,  avec  le 
titre  de  menuisier  ordinaire  du  cabinet,  ceux  de  conseiller  du  roi  et  de  contrôleur  des 
rentes  de  l’Hôtel  de  Ville.  On  comprend  qu'un  homme  de  cette  qualité  devait  être  mieux 
qu’un  faiseur  de  parquets  et  de  lambris.  Et  nous  avons,  en  effet,  la  preuve  que  ce  fonction- 
naire a été  un  ouvrier,  un  artiste  de  bon  conseil.  Jean-François  Guénon  a travaillé  pour 
M,,,c  de  Pompadour.  En  1 75  1 , il  allait  avec  Boucher  surveiller  l’installation  du  mobilier 
du  château  de  Crécy,  et  il  était  en  affaires  réglées  avec  le  marchand  Duvaux,  le  fournis- 
seur préféré  de  la  marquise  et  des  gens  de  la  cour.  On  ne  connaît  malheureusement  aucun 
meuble  qui  puisse  nous  dire  quel  était  le  talent  de  Jean-François  Guénon,  menuisier  et 
conseiller  du  roi. 

Aux  noms  de  Claude  Choquet  et  de  Guénon  s’ajoutent  ceux  de  J. -B.  Hédouin,  de 
Pierre  Denizot  et  de  Pierre  Garnier,  signalés  tous  les  trois  par  M.  de  Champeaux1. 
Hédouin,  qui  travaillait  en  1737,  est  un  marqueteur  dont  le  talent  peut  être  apprécié  chez 
M.  le  docteur  Piogey.  Denizot,  reçu  maître  ébéniste  en  1740.  est  l’auteur  d’une  jolie 
« petite  commode  à deux  tiroirs  et  à pieds  élevés,  recouverte  d’une  marqueterie  en  losange 
et  ornée  aux  angles  de  guirlandes  en  cuivre  ciselé  ».  Pierre  Garnier,  affilié  à la  corpo- 
ration en  1742,  serait,  au  dire  de  M.  de  Champeaux,  un  artiste  de  bonne  race,  car  notre 
collaborateur  signale  la  coquetterie  et  la  finesse  de  la  petite  table  que  le  legs  de  M.  Jones 
a fait  entrer  au  musée  de  Kensington.  Nous  ferons  observer  à ce  propos  que  ces  dates  de 
réception  dans  la  maîtrise  sont  intéressantes,  en  raison  de  la  pauvreté  des  renseignements 
que  nous  possédons,  mais  qu’elles  ne  sauraient  caractériser  que  d’une  manière  très 
approximative  le  style  des  ébénistes.  Pour  plusieurs,  la  vie  a été  longue,  et  ils  ont  eu  le 
temps  de  changer  d’idéal.  Ainsi  le  Pierre  Garnier,  reçu  en  1742,  est  vraisemblablement  le 
maître  qui,  d’après  les  Tablettes  de  renommée,  travaillait  encore  rue  des  Petits-Champs 
en  1773.  On  comprend  que,  dans  une  biographie  aussi  prolongée,  la  fin  puisse  n’être  pas 
identique  au  début. 

Le  musée  du  Mobilier  national  ne  possède  aucun  échantillon  du  savoir-faire  de 
Denizot  et  de  Garnier,  mais  il  a une  œuvre  importante  de  leur  contemporain  Jean-Pierre 
Lathuile,  reçu  maitre  en  1737.  C’est  une  commode  qui,  ainsi  que  le  dit  fort  bien  le  cata- 
logue de  M.  Williamson,  est  du  commencement  du  règne  de  Louis  XV.  Elle  est  en  mar- 
queterie d’amarante,  de  violet  et  de  rose,  avec  une  tablette  chantournée  en  griotte  rouge 
et  des  entrées  de  serrure,  des  poignées  de  bronze  ciselé  du  plus  pur  style  rocaille.  Lathuile 
est  un  harmoniste  : il  a su,  par  un  choix  ingénieux,  créer  un  accord  entre  la  couleur  de  la 
tablette  de  marbre  et  les  tons  empourprés  des  bois  qu’il  a mis  en  œuvre.  Nous  attachons 
un  grand  intérêt  à ce  meuble  caractéristique  dans  sa  grâce  robuste  et  bien  portante.  Et  c’est 
un  vif  ennui  pour  nous  de  ne  pas  savoir  l’histoire  de  J. -P.  Lathuile.  Nous  hésitons 
à le  confondre  avec  le  Delathuile  de  la  rue  d’Argenteuil,  dont  un  almanach  nous  parle 
encore  en  1773,  et  qui  était  « un  des  plus  renommés  pour  le  bâtiment  ». 

11  existe  au  musée  du  Mobilier  national  une  autre  commode  qui  donne  assez  bien  la 


1.  Voy.  Le  legs  Joncs  au  South-Kensinglun  Muséum.  Cadette  des  Béaux-Arts,  Ier  mai  iBBj , et  les  Arts  du  bois,  i88j. 
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note  de  l’idéal  aux  environs  de  1740.  Elle  porte  l’estampille  de  Jacques  Dautriche. 
Faite  de  marqueterie  d’amarante  et  de  violet,  elle  (gonfle  légèrement  son  ventre,  comme 
le  faisaient  alors  toutes  les  commodes  des  contemporains  de  Meissonnier,  et  elle  s’enrichit 
de  bronzes  d’une  ciselure  hardie.  L’œuvre  est  bonne,  mais  d’une  production  un  peu  cou- 
rante et  sans  parti  pris.  La  commode  de  Dautriche  ne  vaut  pas  celle  de  Lathuile,  qui, 
si  peu  connu  qu’il  soit,  doit  être  considéré  comme  un  véritable  artiste. 

Pendant  cette  période  de  1725  à 1740,  deux  qualités  éclatent  dans  le  meuble  français  : 
a vaillante  audace  avec  laquelle  le  sculpteur  découpe  dans  le  bois  des  silhouettes  pitto- 
resques, et  la  mâle  beauté  des  bronzes  qui  viennent  faire  jouer  sur  les  surfaces  le  puissant 
caprice  d’un  décor  décisif. 

L’art  de  tailler  le  bois  et  de  le  dorer  produisit  alors  plus  d’un  chef-d’œuvre,  et  nous 
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Console  en  bois  sculpté  et  doré.  Première  partie  du  régne  de  Louis  XV. 

(Palais  de  Versailles.) 

ne  serions  pas  embarrassés  pour  citer  d’assez  nombreux  exemples.  On  se  rappelle  avoir 
vu  à l’exposition  de  l'Union  centrale , en  1882,  une  table  ou  console  de  milieu  dont  le 
dessus  est  formé  par  une  composition  de  stuc  représentant  le  plan  des  parcs  de  Versailles. 
L’auteur  de  cette  géographie  en  pâtes  rapportées,  Andrieux  de  Benson,  a signé  son  œuvre 
et  l’a  datée  de  1736.  Ce  millésime  a une  conséquence  : il  date  en  même  temps  la  table  qui 
supporte  le  plan  des  jardins  de  Versailles.  On  y voit  les  armes  de  France  dans  un 
écusson  accosté  de  deux  ailes,  et  placé  obliquement  à la  mode  de  Meissonnier;  les  pieds, 
qui  dessinent  des  courbes  hardies,  sont  ornés  de  fleurs  à hauts  reliefs  : l’ensemble  est  un 
type  excellent  du  genre  rocaille  et  montre  dans  leur  triomphe  la  souplesse  et  la  magnifi- 
cence du  bois  taillé  et  doré. 

Il  y avait  à ce  moment  un  sculpteur  dont  l’ébénisterie  de  luxe  employait  volontiers  le 
zèle  lorsqu'il  s’agissait  de  travaux  particulièrement  délicats  et  difficiles  : il  s’appelait 
Pelletier,  et  il  n’a  guère  laissé  de  trace  de  son  passage  que  dans  le  catalogue  de  la  vente 
Bonnier  de  la  Mosson,  rédigé  par  Gersaint  en  1744.  Bonnier  possédait  trois  tables  aux 
pieds  en  consoles  : « Ces  trois  pieds,  dit  Gersaint,  peuvent  passer  pour  des  chefs-d’œuvre 
de  sculpture,  surtout  un  des  trois,  qui  représente  une  chasse  de  sanglier,  avec  tous  les  attri- 
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buts  convenables  à la  chasse  : ils  ont  été  exécutés  tous  trois  par  le  sieur  Pelletier,  sculp- 
teur. » Un  document  qu’on  a pu  voir  autrefois  chez  M.  Eugène  Charavay  prouve 
qu’en  1752  cet  ingénieux  praticien  travaillait  encore. 

Pelletier  a-t-il  été  employé  pour  le  service  des  bâtiments  du  roi?  On  ne  le  sait  pas. 
Mais  il  y avait  à Versailles  des  meubles  somptueux  qui,  considérés  comme  des  œuvres  de 
sculpture,  échappaient  aux  ambitions  de  l’ébénisterie  ordinaire.  En  1740,  Tocqué  pei- 
gnait le  portrait  de  Marie  Leczinska  qu’on  admire  au  Louvre.  Curieux  de  bien  faire, 
habile  à tout  dire,  l’excellent  portraitiste  représente  la  reine  dans  son  intérieur  et  il  nous 
parle  de  son  mobilier,  notamment  d’une  console  sculptée  et  dorée  sur  laquelle  est  posée  la 


Console  en  bois  sculpté  et  doré.  Époque  Louis  XV. 
(Palais  de  Fontainebleau.) 


couronne  royale.  Cette  console,  Tocqué  ne  l’a  point  inventée  : il  la  montre  telle  qu'elle 
figurait  dans  l’appartement  de  Marie  Leczinska;  il  nous  en  dit  la  tière  découpure,  le  profil 
aux  robustes  élégances.  De  même  que  les  trois  tables  de  Bonnier  de  la  Mosson,  la  console 
de  la  reine,  celle  d’un  goût  vraiment  trop  baroque  et  trop  chargé  qu’on  peut  voir  à 
Fontainebleau,  et  plusieurs  dessins  du  sculpteur  Pineau,  qui  a donné  des  modèles 
de  tables,  prouvent  que,  pour  l’élaboration  de  certains  meubles  d’apparat,  l’ébénistcrie 
avait  parfois  besoin  de  la  collaboration  des  arts  voisins. 

Cette  collaboration  n’était  pas  moins  nécessaire  pour  le  décor  de  cuivre  ou  de  bronze, 
richesse  véritable  du  mobilier  à la  mode  de  1740.  Nous  avons  déjà  fait  voir  que  dans  les 
commodes,  les  bibliothèques,  les  bureaux  de  Crûssent,  les  entrées  de  serrure,  les  poi- 
gnées, les  bustes  terminés  en  feuillage  font  jouer  au  métal  ciselé  et  doré  un  rôle  de  pre- 
mière importance.  Mais  Crûssent  avait  étudié  sous  Girardon;  il  resta  toujours  fidèle  aux 
souvenirs  de  sa  jeunesse  et  se  maintint  dans  une  sagesse  relative.  D’autres  maîtres  sur- 
vinrent qui,  ayant  connu  l’idéal  de  Meissonnier  et  ayant  pu  le  voir  travailler  jusqu’à  sa 
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mort  (1750),  cédèrent  plus  franchement  aux  séductions  de  la  mode  nouvelle  et  se  plurent 
à agiter  la  ligne,  à accentuer  les  saillies,  à remuer  les  contours.  On  s’accorde  à reconnaître 
que,  dans  cette  manière  de  décorer  le  meuble  avec  du  cuivre,  une  grande  part  appartient 
aux  deux  Caffieri. 

Nous  disons  « les  deux  Caffieri  »,  parce  que  M.  Jules  Guitfrey 
dans  un  livre  spécial 1 


que  le  père,  Jacques,  et 
Philippele  fils  ont  long- 
temps travaillé  ensem- 
ble et  qu’il  est  bien 
difficile,  pour  ces  œu- 
vres faites  en  commun, 
de  déterminer  exacte- 
ment le  rôle  de  chacun 
des  collaborateurs.  Les 
dates  ici  ne  doivent  pas 
être  perdues  de  vue. 

Jacques  Caffieri  était 
presque  octogénaire 
lorsqu’il  mourut  en 
1755,  et  M.  Guiffrey 
constatequ’il  figuredans 
les  comptes  jusqu’en 
1753.  Son  fils  Philippe 
est  né  en  1714  et  mou- 
rut en  1774,  quelques 
mois  après  Louis  XV. 

De  là,  si  l’on  veut  bien 
y prendre  garde,  cette 
présomption  que  deux 
altistes,  grandis  dans 
des  milieux  aussi  diffé- 
rents que  le  xvii'  et  le 
xviii'  siècle,  ne  doivent 
pas  avoir  travaillé  dans 
le  même  style.  Je  recon- 
nais, d’après  les  textes, 
que  le  père  et  le  fils 
ont  pu  associer  leur 
talent  pour  composer  et 
du  mobilier  de  Jacquemart,  est  un  monument  de  richesse  et  de  splendeur.  Légèrement 
ventrue,  elle  repose  sur  des  pieds  superbes,  et  elle  est  décorée  de  rinceaux  aux  reliefs 
énergiques,  à la  ciselure  tière  et  magistrale.  A droite,  sur  un  des  cuivres,  l’inscription 
Fait  par  Caffieri,  inscription  troublante,  car  nous  ne  savons  si  nous  avons  affaire  à 
Jacques  ou  à Philippe.  D'après  le  caractère  de  l’ornement,  plus  préoccupé  de  Meissonnier 
que  d’Oppenordt,  cette  opulente  commode  parait  bien  voisine  de  1740. 


Horloge  astronomique  en  bronze  ciselé  et  doré, 
par  |acqucs  et  Philippe  Caffieri. 

(Palais  de  Versailles.) 


a très  savamment  établi 
exécuter  l’étrange  meu- 
ble de  bronze  doré  qui 
sert  d’enveloppe  à l’hor- 
loge astronomique  de 
Passcmant  (palais  de 
Versailles).  Cette  boîte, 
faite  de  1750  à 1753,  est 
de  l’architecture  la  plus 
singulière  : elle  a l’air 
d’une  figure  humaine 
qui  aurait  pour  tête  une 
sphère  de  cristal  et  por- 
terait un  cadran  sur  la 
poitrine,  mais  à qui 
l’ingrate  nature  aurait 
refusé  des  bras.  Au  sur- 
plus, si  nous  citons  la 
fameuse  horloge  des 
Caffieri,  c’est  seulement 
à cause  du  style  auquel 
elle  se  rattache,  car  l’œu- 
vre appartient  à l’his- 
toire du  bronze,  non  à 
celle  de  l’ébénisterie. 
Nous  retrouvons  le  meu- 
ble proprement  dit  avec 
l’admirable  commode 
que  lord  Hcrfort  exposa 
en  1 865  au  palais  des 
Champs-Elysées,  et  que 
sir  Richard  Wallace 
possède  aujourd’hui. 
Cette  commode,  gravée 
dans  le  livre  de  M.  Guif- 
frey et  dans  l' Histoire 


1.  Les  Cajfieri.  1U77. 
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Les  pièces  authentiques  conservées  aux  Archives  nationales  donnent  à Philippe 
Caffieri  les  titres  de  sculpteur  et  de  ciseleur  du  roi,  et  c’est  en  effet  comme  ouvrier  du 
métal  qu’on  le  voit  travailler  pour  les  châteaux  de  Louis  XV,  pour  Notre-Dame  et  pour  la 
cathédrale  de  Bayeux.  Ces  travaux,  sur  lesquels  on  trouvera  dans  le  volume  de  M.  Guit- 
frey  les  détails  les  plus  explicites,  échappent  à cette  étude.  Philippe  Caffieri  fut  même 
mêlé  à l’histoire  de  l’orfèvrerie,  mais  ce  n’est  pas  aujourd’hui  notre  affaire.  C’est  le  meuble 
que  nous  cherchons  : nous  le  trouvons  dans  le  catalogue  du  cabinet  de  la  Live  de  Jully, 
dont  la  vente  eut  lieu  en  1770.  Philippe  Caffieri  — car,  cette  fois,  le  prénom  est  en  toutes 
lettres  — y figure  comme  auteur  d’un  corps  d’armoire  servant  de  coquillier  et  d’une  table 
de  bureau  dont  les  huit  pieds  étaient  en  forme  de  gaine  : l’auteur  du  catalogue,  Pierre 
Remy,  ajoute  que  ces  meubles  constituent  « un  ensemble  de  la  plus  grande  conséquence, 


Médaillier  de  Louis  XV  en  bois  d’amarante  garni  de  bronzes  ciselés. 
(Cabinet  des  antiques  de  la  Bibliothèque  nationale.) 


à l’imitation  des  ouvrages  du  fameux  Boule  ».  Voilà  certes  un  détail  curieux  et  qui  sem- 
blerait montrer  que  Caffieri  a eu  plusieurs  idéals.  L’auteur  de  la  commode  de  sir  Richard 
Wallace  n’a  rien  de  commun  avec  les  méthodes  de  Boule,  et  à juger  Philippe  Caffieri  par 
les  oeuvres  qui  subsistent  encore,  nous  le  prenons  pour  un  sectateur  passionné  du  style 
Louis  XV. 

Cet  art,  qui  pousse  jusqu’à  l’enthousiasme  le  culte  pour  l’élément  décoratif,  n’est  pas 
moins  bien  représenté  dans  le  médaillier  qui,  après  avoir  figuré  au  musée  des  Souverains, 
est  rentré  à la  Bibliothèque  nationale.  On  connaît  ce  meuble  luxueux.  11  a été  décrit  par 
M.  de  Champeaux,  qui  s’est  livré  aux  plus  loyales  recherches  pour  en  déterminer  la  date 
et  l’origine.  Notre  collaborateur  établit  que  ce  meuble  n’est  point  de  Cressent  : il  diffère, 
en  effet,  par  son  exubérance  ou  par  sa  richesse,  du  style  que  l’ébéniste  du  Régent  contribua 
à mettre  à la  mode.  Le  médaillier  de  la  Bibliothèque  nationale  a été  fait  pour  Louis  XV  : 
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il  était  à Versailles  et  on  le  voit  mentionné  pour  la  première  fois  dans  un  supplément 
ajouté  à l’inventaire  du  mobilier  de  la  couronne  dressé  en  1730  : il  est  donc  postérieur  à 
cette  époque.  D’après  la  forme  chantournée  des  profils  et  le  caractère  de  l'ornementation, 
on  ne  serait  pas  loin  de  la  vérité  en  le  datant  de  1740  environ. 

Ce  meuble,  dont  le  dessus  est  de  marbre  griotte  d’Italie,  est  construit  comme  une 
commode  à deux  battants.  Des  médaillons  sur  fond  bleu,  accompagnés  de  guirlandes  et  de 
rubans  auxquels  sont  suspendues  des  médailles,  décorent  les  surfaces  légèrement  bombées. 
Ces  ornements,  d’une  exécution  très  vaillante,  sont  de  bronze  doré.  L’ensemble  est  sup- 
porté par  quatre  pieds  en  consoles  d’une  coupe  hardie  et  qui  affiche  courageusement  son 
dédain  pour  la  ligne  droite  : le  point  d’attache  de  chacun  de  ces  pieds  avec  le  corps  du 
meuble  est  marqué  par  une  tête  de  bélier  dont  les  cornes  s’enroulent  en  volutes  et  se  lient 
harmonieusement  au  système  de  l’ornementation  générale. 

A ce  beau  meuble  s’ajoutent  deux  encoignures  de  même  style.  Elles  portent  aussi  des 
médailles  suspendues  à des  rubans  et  M.  de  Champeaux  a remarqué  sur  l’un  de  ces  jetons 
la  date  de  1747.  Ces  encoignures  seraient  donc  de  quelques  années  postérieures  au  mé- 
daillier,  et  quoiqu’elles  soient  belles,  elles  sont  d'une  exécution  moins  accentuée  et  ne 
paraissent  pas  pouvoir  être  attribuées  au  même  artiste.  Il  est  bien  fâcheux  que  de  pareilles 
œuvres  restent  anonymes.  Dans  le  médaillier,  les  bronzes  sont  de  l’école  de  Caffieri,  et 
plutôt  de  Philippe  que  de  Jacques;  mais,  à défaut  d’une  signature  ou  d’un  texte,  toute  con- 
jecture serait  folle  : nous  ignorerons  peut-être  toujours  à quel  maître  il  convient  d’attri- 
buer ce  type  excellent  de  l’art  français  au  milieu  du  règne  de  Louis  XV. 

Ce  style  opulent  où  domine  la  rocaille  et  qui,  il  faut  bien  l’avouer,  ne  brille  pas  par 
la  simplicité,  ne  paraît  guère  avoir  survécu  à Meissonnier  qui,  nous  l’avons  dit,  est  mort 
en  1750.  Pendant  cette  période,  ce  qui  caractérise  le  meuble,  c’est  la  prédominance  des 
courbes.  Les  livrets  du  Salon  de  1737  et  des  années  suivantes  nous  apprennent  que  bon 
nombre  de  tableaux  étaient  embordurés  dans  des  cadres  « chantournés  »;  évidemment  le 
cadre  rectangulaire  s’arrangeait  mal  avec  la  décoration  de  l’appartement  : il  paraissait 
pauvre  et  mesquin.  La  ligne  droite  ne  fut  pas  moins  évitée  dans  la  composition  du  meuble. 
L’horizontalité  de  la  plaque  de  marbre  qui  recouvre  la  commode,  la  table,  la  console,  était 
une  fatalité  qu’il  fallait  subir  : 011  s’y  résigna.  Mais  quelle  belle  part  on  fit  à la  courbe 
partout  ou  elle  pouvait  se  montrer!  Dans  la  saillie  qu’il  forme  au-dessus  du  meuble,  le 
marbre  se  découpe,  se  renfle  ou  se  creuse,  de  façon  à donner  des  profils  énergiques.  Vus 
de  face,  la  commode,  le  médaillier,  l’encoignure  n’ont  pas  la  verticalité  d’une  muraille; 
ils  s’arrondissent  comme  des  panses  gonflées,  ils  s’infléchissent  comme  des  outres  vides, 
et,  agissant  de  la  même  façon  sur  les  faces  latérales,  ils  font  les  plus  grands  efforts  pour 
ne  pas  ressembler  à un  cube.  Ils  y parviennent  si  bien  qu'on  a quelquefois  de  la  peine  à 
les  placer  dans  les  angles  du  salon  ou  de  la  chambre.  Les  ébénistes  réalisent  ainsi  leur 
rêve,  c’est-à-dire  le  minimum  dans  la  ligne  droite,  la  suppression  presque  absolue  de  la 
surface  plane. 

A la  fantaisie,  parfois  peu  rationnelle,  de  la  forme  générale  s’ajoute  le  caprice  tou- 
jours varié  d’une  ornementation  obtenue  au  moyen  de  bronzes  ciselés  avec  l’art  le  plus 
délicat  et  dorés  de  la  manière  la  plus  savante  et  la  plus  loyale.  Sous  les  mains  heureuses 
d’artistes  dont  on  sait  à peine  les  noms,  le  cuivre  transformé  en  or  reluit  aux  entrées  des 
serrures,  aux  poignées  des  tiroirs,  aux  pieds  massifs  qui  affectent  l’apparence  de  griffes 
monstrueuses  ou  de  serres  d'oiseaux  de  proie,  aux  festons  fleuris  qui,  dissimulant  le  peu 
de  rectitude  que  les  angles  ont  conservée,  forment  ça  et  là  des  guirlandes  tombantes. 

Il  ne  serait  pas  impossible  que  la  période  historique  à laquelle  M™'  de  Pompadour  a 
attaché  son  nom  ait  été  marquée  dans  l’ébénisterie  française  par  un  retour  vers  une  sagesse 
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relative,  vers  la  recherche  des  formes  calmées.  Son  règne,  pour  lui  emprunter  un  mot  dont 
elle  s’est  servie  plusieurs  fois,  fut  sans  doute  très  brillant  pour  Carie  Vanloo  et  Boucher; 
mais  il  a été  en  même  temps  le  témoin  des  premières  œuvres  des  gens  tranquilles  comme 
Falconet,  Vien  et  Soufllot.  La  maîtresse  de  Louis  XV,  dont  le  biscuit  de  Sèvres  caractérise 
assez  bien  l’idéal,  aimait  l’élégance  plus  que  la  force,  et,  sans  manquer  au  respect  que  lui 
doit  la  critique,  on  a peut-être  le  droit  de  dire  qu’elle  cherchait  la  grâce  jusqu’au  joli  et 
au  mignon. 

Une  femme  qui  semble  avoir  été  jalouse  du  marquis  de  Carabas  et  qui  passait  sa  vie  à 
construire  ou  à acheter  des  châteaux  a eu  besoin  d’un  mobilier  très  abondant  et  très  riche. 
Bellevue,  Crécy,  l’hôtel  d’Évreux  ne  pouvaient  rester  vides.  Mn,c  de  Pompadour  a fait 


Commode  en  bois  de  rose  avec  appliques  en  cuivre. 
(Palais  de  Fontainebleau.) 


faire  beaucoup  de  meubles.  Les  payait-elle  très  cher?  Allait-elle  jusqu’à  la  folie?  Il  ne 
faut  pas  croire  tout  ce  qu’on  raconte.  Le  marquis  d’Argenson,  qui  n’a  jamais  été  tendre 
pour  la  souveraine,  écrit  le  12  mai  1749  : « On  conte  de  nouveaux  traits  du  crédit  de  la 
marquise  et  de  la  prodigalité  royale.  Migeon,  ébéniste  du  faubourg  Saint-Antoine,  vient 
d’avoir  mille  écus  de  pension  pour  avoir  fait  une  belle  chaise  percée  pour  ladite  mar- 
quise ‘.  » Comment  croire  que  ce  meuble  intime  ait  été  aussi  chèrement  payé? 

Nous  avons  des  renseignements  plus  sérieux  dans  le  journal  du  marchand  Lazare 
Duvaux.  Mn,c  de  Pompadour  fut  pour  lui  une  infatigable  cliente.  Elle  avait  un  goût  parti- 
culier pour  les  laques  et  elle  recherchait  surtout  les  meubles  et  les  menus  objets  de  prove- 
nance chinoise  ou  japonaise.  En  1750,  elle  achète  à Duvaux  « une  commode  d’ancien 
lacq,  garnie  de  bronze  doré  d’or  moulu  ».  Ces  acquisitions  se  renouvellent  souvent;  mais 
quand  les  laques  d’ancienne  origine  se  font  rares,  la  marquise  se  contente  du  vernis  Martin, 
et  Martin,  qui  n’a  rien  à refuser  à Duvaux,  consent  même  à réparer  des  meubles  com- 
promis. L’excellent  vernisseur  était  toujours  prêt  à rendre  ces  petits  services. 

1.  Nous  ignorons  quel  lien  de  parenté  a pu  exister  entre  l'ebéniste  de  M",e  dt  Pompadour  et  Antoine  Migeon, 
maître  menuisier,  rue  des  Prancs-Bourgeois.  Ce  dernier  vivait  encore  en  17U1.  Le  Journal  Je  Paris  du  jo  août  annonce 
la  mort  de  sa  femme. 
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C’est  en  1752  qu’on  voit  apparaître  dans  le  journal  de  Duvaux  le  nom,  encore  peu 
connu,  mais  bientôt  célèbre  de  Jean- François  Oeben.  Son  début  semble  avoir  été  assez 
modeste.  Oeben  était  employé  par  Duvaux  à des  besognes  de  petite  importance.  Pendant 
la  période  comprise  entre  le  8 mai  1752  et  le  21  avril  1 7 5 3 , il  fait  des  bordures  pour  des 
estampes  et  il  raccommode  deux  tables.  Ce  sont  là  de  menus  travaux  : il  est  vrai  que  l’une 
de  ces  bordures  est  « en  bois  de  rapport  ».  Oeben  y réussit  au  gré  de  Duvaux,  car  le  mar- 
chand lui  en  demanda  sept  autres  « en  bois  d’amarante  incrusté  à fleurs  » et  ces  cadres 
sont  envoyés,  non  à un  amateur  vulgaire,  mais  à Mrae  de  Pompadour  elle-même.  Tra- 
vailler pour  cette  reine  des  élégances,  ce  n’était  pas  une  médiocre  aventure.  Bientôt 
Louis  XV  entendit  parler  de  Jean-François  Oeben  et,  par  un  brevet  du  i5  décembre  iySq, 
il  lui  concéda  un  logement  aux  Gobelins. 

Le  texte  de  ce  brevet  nous  apprend  que  l'artiste  était  élève  de  Boulle.  Albert  Jacque- 
mart se  demande  à ce  propos  si  le  maître  d’Oeben  n’est  point  l’un  des  fils  du  marqueteur 
de  Louis  XIV.  Sans  prétendre  résoudre  la  question,  nous  rappellerons  que  Charles-André 
Boulle  a vécu  jusqu’en  1732;  que  l’apprentissage  commençait  alors  de  très  bonne  heure, 
et  que  toute  affirmation  doit  être  réservée  jusqu’au  moment  où  nous  connaîtrons  la  date 
de  la  naissance  de  Jean-François  Oeben.  Le  fait  important,  c’est  que,  en  plein  règne  de 
M",e  de  Pompadour,  l’artiste  des  Gobelins  incruste  dans  le  bois  des  ornements  et  des 
fleurs.  C’était  là  sans  doute  un  souvenir  du  passé;  mais  c’est  aussi  le  recommencement  de 
ces  marqueteries  qui,  sous  Louis  XVI,  doivent  avoir  tant  de  succès. 

Oeben  s’était  marié.  Il  avait  épousé  Françoise-Marguerite  Van  der  Cruse,  qui  apparte- 
nait à une  famille  de  menuisiers  du  faubourg  Saint-Antoine.  Il  eut  plusieurs  filles,  et 
l’une  d’elles,  Victoire,  nous  sera  éternellement  chère,  puisque  c’est  la  mère  d’Eugène 
Delacroix.  Oeben  avait  d’ailleurs  quitté  la  manufacture  des  Gobelins,  car,  dès  1760,  il  est 
logé  à l’Arsenal,  et,  le  26  mai,  le  roi  lui  concède  la  jouissance  d’un  terrain  voisin  de  celui 
qu’il  occupe.  Nouveau  brevet  le  23  décembre  1761,  aux  termes  duquel  l’artiste  reçoit  la 
permission  de  construire  des  hangars  sur  le  même  terrain  agrandi.  Nous  ne  savons  pas 
exactement  à quelle  époque  Jean-François  Oeben  a disparu;  mais  sa  mort  est  antérieure 
au  6 août  1767,  jour  où  sa  veuve  consolée  signe  son  contrat  de  mariage  avec  Riesener1. 

Ici  une  difficulté  se  présente  : il  y a eu  certainement  trois  Oeben,  Jean-François  dont 
nous  venons  de  parler,  un  homonyme  vraisemblablement  plus  jeune,  qui  lui  a longtemps 
survécu  et  un  certain  Simon  dont  nous  connaissons  la  veuve.  Ces  faits  résultent  à la  fois 
des  recherches  de  M.  de  Champeaux  et  des  indications  fournies  par  les  Tablettes  de 
renommée } dont  le  privilège  est  de  1772  et  qui  parurent  au  début  de  l’année  suivante.  Ce 
curieux  almanach  enregistre  en  effet  parmi  les  menuisiers  les  plus  connus  : 

« Hobenne,  aux  Gobelins,  tient  fabrique  et  magazin  considérable  de  meubles  en 
ébénisterie,  fait  des  envois  en  province  et  chez  l’étranger; 

« Hobenne  (veuve)  à l’Arcenal,  t.  mag.  consid.  d’ébénisterie.  » 

La  veuve  Hobenne  ne  saurait  être  Marguerite  Van  der  Cruse  qui  est  déjà  remariée  à 
Riesener.  C’est  celle  que  M.  de  Champeaux  appelle  la  veuve  Simon  Oeben  et  dont  il 
constate  l’existence  en  1787  *.  Quant  à l’ébéniste  Hobenne,  qui  demeure  aux  Gobelins  et 
qui  fait  des  envois  en  province,  notre  collaborateur  croit  qu’il  s’appelait  Jean-François  et 
suppose  qu’il  était  le  filleul  du  maître  employé  par  Mme  de  Pompadour.  Ce  second  Oeben, 
moins  important  que  le  premier,  a dû  vivre  et  travailler  longtemps.  Entré  dans  la  corpo- 

1.  Nouvelles  Archives  de  l’art  français,  1873,  p.  108,  et  1878,  p.  319. 

Le  legs  Jones  a lait  entrer  au  musée  de  Kcnsington  une  œuvre  de  Simon  Oeben.  « C’est,  ditM.  de  Champeaux, 
un  bureau  plat  à pieds  cannelés  et  à coins  arrondis,  dont  les  ornements  de  cuivre  sont  en  forme  de  feuilles  d’eau  et  de  tiges 
de  fleurs.  » 
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ration  en  1764,  il  est  encore  cité  par  Y Almanach  de  Paris  de  1785,  comme  logé  aux  Gobe- 
lins.  Dans  l’almanach  de  1788,  son  nom  ne  se  retrouve  plus. 

Quoiqu’il  en  soit,  une  distinction  devra  désormais  être  faite  entre  Oebcn  des  Gobelins 
et  Oeben  de  l’Arsenal  : c’est  le  dernier  qui  est  le  nôtre,  je  veux  dire  celui  que  Louis  XV  a 
honoré  de  sa  protection,  celui  dont  les  amateurs  du  xvme  siècle  prisaient  si  fort  les  créa- 
tions élégantes. 

A vrai  dire,  les  œuvres  de  Jean-François  Oeben,  grand-père  d’Eugène  Delacroix,  sont 
encore  assez  imparfaitement  connues.  Quelle  est  la  note  essentielle  qui  les  caractérise? 
Nous  savons  déjà  qu’il  était  élève  de  Boulle  ou  de  l’un  de  ses  fils.  Il  travaillait  le  bois, 
non  le  métal.  Pour  les  cuivres,  il  avait  besoin  d’un  collaborateur,  et  nous  voyons  que 
Boucher,  mort  en  1770,  possédait  un  coquillier  en  bois  de  violette  qui  était  l’œuvre 
d’Oeben  et  de  Philippe  Caffieri.  Dans  les  vieux  textes,  Jean-François  Oeben  apparaît 
«urtout  comme  un  habile  marqueteur,  comme  un  maître  expert  dans  l’art  d’employer  les 
matières  de  provenance  exotique.  Il  y avait  chez  M,ut  Dubois-Jourdain  (1766)  un  coquil- 
lier de  bois  d’amarante,  inventé  et  composé  « par  le  célèbre  Ebeine,  ébéniste  du  roi  ». 
Dans  le  catalogue  de  la  collection  de  Gaignat,  vendue  en  1768,  le  marchand  Poirier  décrit 
ainsi  un  des  meubles  de  l’artiste  de  l'Arsenal  : « un  beau  secrétaire  de  trois  pieds,  en 
marqueterie  de  différents  bois  des  Indes  de  rapport,  fleurs  et  oiseaux  ombrés,  richement 
encadré  et  garni  de  bronzes  ciselés  et  dorés  ».  Et  il  ajoute  : « Cette  pièce  est  du  célèbre 
Oébenne  »,  car  sous  la  plume  des  catalogueurs  cet  aimable  qualificatif  se  reproduit  comme 
un  cliché.  Est-il  besoin  de  faire  remarquer  à propos  du  secrétaire  de  Gaignat  que  ces 
« bois  de  rapport  »,  ces  oiseaux  « ombrés  » donnent,  en  plein  règne  de  Louis  XV,  un 
avant-goût  de  la  marqueterie  qui,  bientôt,  va  illustrer  Riesener?  Tel  était  en  effet  le  talent 
d’Oeben.  Nous  le  voyons  bien  par  l’inventaire  des  bois  de  toutes  sortes  dont  il  avait 
rempli  son  atelier  de  l’Arsenal  et  dont  il  est  fait  mention  dans  le  contrat  de  mariage  de 
sa  veuve.  Nous  le  voyons  mieux  encore  dans  le  fameux  bureau,  aujourd'hui  au  Louvre, 
qu’il  avait  commencé  pour  Louis  XV  et  que  Riesener  acheva. 

Aux  textes  que  nous  avons  cités,  aux  indications  de  la  chronologie  qui  font  de  Jean- 
François  Oeben,  mort  avant  1 767,  un  contemporain  absolu  de  Mmt  de  Pompadour, 
viennent  s’ajouter  des  meubles  d’un  caractère  tout  à fait  troublant,  des  œuvres  qui  décon- 
certent l’historien.  Le  musée  du  Mobilier  national  possède  (nos  210  et  21 1)  un  secrétaire 
et  un  chiffonnier  qui  accusent  la  même  date  et  qui  portent  l’estampille  de  J. -F.  Oeben. 
Le  secrétaire  est  en  marqueterie  de  sycomore,  de  bois  de  rose  et  de  houx,  avec  encadre- 
ments en  amarante  et  en  racine  de  frêne.  Le  travail  est  bon,  mais  l’œuvre  est  froide;  elle 
est  tellement  sage  qu’elle  n’a  pas  l’air  d’être  contemporaine  de  Louis  XV.  L'auteur  de  ce 
meuble  rectiligne  est-il  bien  l’ébéniste  fameux  qui,  dans  le  bureau  du  Louvre,  se  montre 
si  amoureux  des  courbes?  Nous  posons  timidement  la  question  de  savoir  si  l’estampille 
J. -F.  Oeben  inscrite  sur  ce  secrétaire  et  sur  le  chiffonnier  qui  l’accompagne  n'est  pas  celle 
du  second  Oeben,  celui  qui  travaille  aux  Gobelins  et  dont  la  vie  se  prolonge  jusqu’aux 
approches  de  la  Révolution. 

Jean-François  Oeben  eut  des  rivaux  qui  brillèrent  particulièrement  sous  le  règne  de 
M'“e  du  Barry.  Nous  aurons  à en  parler,  parce  qu’ils  ont  préparé,  avec  beaucoup  de 
grâce  et  d’élégance,  l’avènement  du  style  Louis  XVI.  Ici  les  noms  abondent,  et  les  meubles 
deviennent  plus  éloquents  que  les  textes,  en  raison  de  la  marque  de  fabrique,  qui  désor- 
mais s’y  trouve  apposée  d’une  façon  à peu  près  régulière.  Les  œuvres  non  plus  ne  sont 
pas  rares,  et  l’on  voit  par  le  luxe  qui  les  caractérise  comme  par  la  beauté  de  l’exécution 
qu’elles  ont  dû  être  faites,  sinon  pour  le  roi,  du  moins  pour  les  grands  personnages  de  la 
cour  ou  de  la  finance. 


/ 
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Devant  ces  meubles  où  la  marqueterie  prodigue  ses  bouquets,  ou  le  métal  cisèle  ses 
broderies,  on  se  demande  si  les  ébénistes  ou  les  menuisiers  du  règne  qui  allait  finir  pen- 
saient aux  humbles  bourgeois.  Existait-il  un  mobilier  pour  les  pauvres?  Assurément.  Mais 
ce  sont  surtout  ces  meubles-là  qui  ont  péri.  Moins  solides  et  moins  bien  gardés  que  ceux 
des  maisons  heureuses,  ils  ont  beaucoup  souffert  de  l’immense  déménagement  de  la  Révo- 
lution. Pour  la  plupart,  ils  ont  disparu.  11  faut  en  chercher  la  trace  dans  les  tableaux  de 
Chardin  et  de  Jeaurat.  Ce  sont  là  des  maîtres  sincères,  et  lorsqu’ils  font  le  portrait  d’une 
armoire,  d’une  table  ou  d’un  fauteuil,  ils  ne  mentent  pas.  Pour  tout  ce  qui  touche  au 
mobilier  bourgeois,  ils  sont  les  véritables  historiens.  Leurs  témoignages  sont  d’ailleurs 
confirmés  par  les  échantillons  qu’on  retrouvait,  il  y a quelques  années,  dans  les  provinces. 
On  a certainement  fait  sous  Louis  XV  des  meubles  en  bois  vulgaire,  mais  dont  le  dessin 
est  agréable  et  de  bon  goût.  La  décoration  y économise  la  sculpture  et  l’ornement  : au 
dossier  du  siège,  aux  panneaux  de  la  couchette,  quelques  sobres  moulures  profilent  leur 
modeste  saillie  sur  des  fonds  gris  ou  café  au  lait.  Souvent  cette  peinture,  qui  dissimule 
l’humilité  du  bois  roturier,  admet  deux  tons  analogues,  l’un  presque  clair,  l’autre  plus 
foncé.  Des  bouquets  bleus  ou  roses  jouent  parfois  sur  ces  pâleurs  douces  et  gaies.  Ainsi 
l'art  s’introduisait  partout,  et,  meme  chez  les  petites  gens,  il  faisait  entrer  de  la  lumière. 


(La  fin  prochainement.) 


Paul  Mantz. 


Figure  en  bronze  doré;  détail  de  la  garniture  d’un  bureau. 
(Époque  de  la  Régence.) 
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EXPOSÉ  AU  MUSÉE  DES  ARTS  DÉCORATIFS 


'.érudition  contemporaine,  qui  s’exerce  si  pas- 
sionnément sur  toutes  choses,  ne  pouvait  pas  ne 
point  s’occuper  de  la  question,  au  plus  haut 
degré  intéressante,  de  l’histoire  et  de  la  fa- 
brication des  tapis  d’Orient.  Il  faut  re- 
connaître pourtant  que  les  recherches 
les  plus  obstinées  n’ont  pas  amené  des 
découvertes  bien  positives,  et  que  nous 
sommes  encore  dans  une  ignorance 
presque  absolue  sur  l’industrie  admirable 
qui  produisit,  particulièrement  en  Perse,  ces 
chefs-d’œuvre  textiles,  d’une  coloration  si 
chaude,  si  douce,  si  savante,  d’un  dessin  si 
varié,  si  ingénieux,  si  parfaitement  imaginé, 
enfin  d’une  composition  si  merveilleuse,  que 
nos  artistes  occidentaux,  nos  plus  éminents 
peintres,  n'ont  qu’à  s’incliner  respectueusement 
devant  ces  productions  de  leurs  anonymes  con- 
frères de  l'Orient,  et  à mettre  à profit  les  mul- 
tiples leçons  qu’on  en  peut  tirer. 

Quels  furent  les  procédés  de  fabrication 
employés  pour  ces  splendides  tapis  orien- 
taux? Par  quels  moyens  reconnaître  leur 
date,  leur  destination?  Quelle  hiérarchie  éta- 
blir entre  eux?  Voilà  des  questions  qui  auraient 
besoin  d’être  résolues  d’une  façon  précise,  et 
pour  lesquelles  on  n’a  guère  pu  produire , en 
France,  jusqu'ici  que  des  conjectures  assez  vagues. 
M.  Vincent  Robinson,  dans  son  beau  travail  Eastern 
carpets( London , 1 882),  en  a résolu  quelques-unes.  Nous 
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résumerons  à grands  traits,  aujourd’hui,  un  travail  remarquable  que  M.  le  docteur  Joseph 
Karabacek,  profes- 
seurde  l’Université 
de  Vienne  *,  a con- 
sacré à un  de  ces 
tapis,  merveille  de 
richesse  et  de  goût, 
découvert  par  le 
très  expert  collec- 
tionneur de  curio- 
sités, M.  Théodore 
Graff,  de  Vienne,  et 
qui  a été  récemment 
exposé  au  Musée 
des  Arts  décoratifs, 
où  tout  le  Paris 
amateur  a pu  l’ad- 
mirer. 

Ce  tapis,  dont 
nous  reproduisons 
ici  un  fragment,  a 
été  rapporté  du 
Caire,  oü  il  était 
arrivé  de  Dschidda, 
le  port  de  la  Mec- 
que. Il  provient  très 
probablement  de  la 
mosquée  du  Pro- 
phète dans  la  ville 
sainte.  M.  le  doc- 
teur Karabacek 
n’hésite pasâ  lecon- 
sidérer  comme  une 
œuvre  absolument 
unique , aussi  bien 
par  la  qualité  des 
matériaux  et  la  sin- 
gularité du  travail, 
que  par  la  beauté 
du  tissu,  l’éclat  des 
velours  et  le  cha- 
toiement du  satin. 

Il  est  fait  en  quatre 
matières  différen- 
tes, coton,  soie,  fil 
d’or  et  fil  d’argent. 


1.  Die  Persische  NaJelmalerci  Susanschird  {la  Peinture  persane  à l’aiguille  Susanschird,  Leipzig, T. -A.  Seemann,  IÜ8 1). 


Tapis  de  mosquée  persan,  appartenant  à M.  Théodore  Graâf,  de  Vienne. 
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Le  coton  constitue  le  tissu  ; la  soie  en  nœuds  forme  le  dessin  ; les  fils  d’or  et  d’argent,  en  une 
espèce  de  tresse,  font  l’office  de  fond.  D’après  un  calcul  très  exact,  la  bordure  seule  a plus 
de  200,000  nœuds,  et  le  dessin  entier  en  a certainement  le  triple.  Le  système  de  ces  nœuds 
n’est  pas  une  des  moins  intéressantes  particularités  techniques  de  ce  tapis.  Dans  la  méthode 
ordinaire,  les  fils  sont  noués  à la  chaîne;  chaque  nœud  est  enroulé  autour  de  deux  fils  de 
chaîne,  au-dessus  de  chaque  couche  de  nœuds  lancés  un  ou  deux  fils  de  trame,  puis  vient 
une  nouvelle  couche  de  nœuds.  Ici,  au  contraire,  le  nœud  s’enlace  autour  d’un  fil  de  la 
chaîne  supérieure  et  d’un  fil  de  la  chaîne  inférieure,  ce  qui  donne  une  épaisseur,  une  force 
au  tissu  qui  ajoutent  à la  puissance  de  sa  coloration.  Ces  nœuds  sont  si  bien  dissimulés 
sous  les  fils  de  trame,  qu’il  n’y  en  a pas  un  seul  qui  paraisse  à l’envers  de  la  tapisserie, 
tant  le  tissu  est  dense  et  le  brochage  exact.  Un  fait  remarquable  aussi  à noter  est  la 
manière  d’employer  dans  ce  tapis  les  fils  d’or  et  d’argent,  comme  fond  du  dessin,  en 
espèces  de  tresses  au  lieu  de  trame.  Ces  fils  ont  une  étroite  parenté  avec  un  fil  métallique 
appelé  léonique,  oü  le  principe  d’une  âme  en  cuivre  est  également  appliqué,  avec  cette 
différence  que  dans  ceux-ci  l’âme  est  cylindrique,  tandis  que  dans  notre  tapis  l’âme  de 
ces  fils  dorés  est  une  lamelle  plate. 

Mais  nous  ne  suivrons  pas  plus  loin  M.  le  docteur  Karabacek.  dans  la  description  des 
procédés  techniques,  selon  lui  d’un  intérêt  capital,  qui  ont  été  employés  pour  ce  tapis.  Le 
livre  que  cette  pièce  hors  ligne  lui  a inspiré,  car  c’est  un  véritable  livre,  abonde  en  rensei- 
gnements précieux  que  nous  voulons,  en  terminant,  signaler  à nos  lecteurs. 

Un  délicat  problème  est  celui  de  la  distinction  à faire  pour  reconnaître  l’ancienneté 
des  tapis  persans.  Le  dessin  peut  bien,  à la  vérité,  pour  un  œil  exercé,  aider  à déterminer 
leur  âge;  mais  dans  la  plupart  des  cas  un  jugement  fondé  uniquement  sur  cette  base  ris- 
querait fort  d’être  arbitraire.  En  règle  générale,  on  peut  dire  que  la  disposition  simple  des 
dessins  permet  de  conclure  qu’un  tapis  remonte  au  delà  du  xvn"  siècle,  car  à partir  de  cette 
époque  la  disposition  géométrique  du  dessin  disparaît  pour  faire  face  à des  arabesques 
arrondies  de  tiges,  de  feuilles  et  de  fleurs  traitées  d’une  façon  beaucoup  plus  respectueuse 
de  la  nature  et  de  la  vérité. 

Mais  il  est  bien  plus  facile  de  juger  de  l’âge  d’un  tapis  par  les  inscriptions  qui  lui 
servent  d’ornement.  Ces  inscriptions,  si  le  tapis  est  postérieur  au  xvc  siècle,  ne  peuvent 
être  qu’en  deux  sortes  d’écritures  : le  bâlik  et  le  nosta-lik  qui  sont  des  modifications  natio- 
nales persanes  de  la  cursive  arabe.  L’apparition  de  ces  deux  sortes  d’écritures  ne  datant, 
d’après  des  preuves  positives,  que  de  l’année  802  (c’est-à-dire  i3g9  de  notre  ère),  on  peut 
être  certain  qu’un  tapis  orné  d’inscriptions  de  cette  nature  ne  remonte  pas  au  delà  de 
cette  date. 

De  très  bonne  heure  on  remarque  l’ingéniosité  persane  à donner  aux  formes  de 
l’écriture  une  apparence  d'ornements  et  surtout  de  végétaux.  La  fusion  complète  de 
l’écriture  avec  les  rinceaux  de  feuillage  était  arrivée  à son  parfait  développement  à la  fin  du 
moyen  âge.  Cette  fusion  met  souvent  à de  rudes  épreuves  les  déchiffreurs  d’inscriptions, 
d’autant  plus  que  les  artistes  persans  ne  se  bornaient  pas,  avant  le  xve  siècle,  à des  formes 
végétales.  Le  génie  des  Orientaux  fit  ce  tour  de  force  d’employer  comme  caractère  d’écri- 
ture jusqu’à  des  scènes  de  chasse  et  de  combat  très  animées  avec  des  apparences  de  formes 
humaines  et  animales  fantastiquement  entremêlées.  La  figure  qu’on  voit  en  tête  de  cet 
article  en  fournit  un  singulier  exemple  : tout  en  ayant  l’air  d’une  scène  dramatique  oü  des 
génies  informes  sont  aux  prises  avec  des  animaux  bizarres,  c’est  une  simple  inscription 
persane  qui,  en  deux  mots,  exprime  ce  vœu  : Fortune  durable! 
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e qu’on  appelle  les  moulures  sont  des  saillies,  droites  ou  courbes, 
aux  formes  et  aux  dispositions  varie'es,  qui,  vraies  ou  simulées, 
divisent  et  encadrent  les  différents  ordres  d’architecture,  les  me- 
nuiseries, les  meubles,  les  pieds  des  vases,  les  sujets  de  tapisse- 
rie, les  caissons  des  plafonds,  etc.,  c’est-à-dire,  en  général,  des 
saillies  qui  accusent  les  differentes  parties  d'un  tout  et  mettent  en 
évidence,  en  les  limitant,  les  grandes  masses  et  les  champs.  Dès 
lors  ces  additions  gracieuses,  qu’elles  aient  été  créées  dans  le 
principe  pour  dissimuler  les  nécessités  de  la  construction  primi- 
tive des  temples  anciens,  ou  qu’elles  aient  été  inventées,  par 
amour  du  beau,  pour  le  seul  plaisir  des  yeux,  ne  sont  pas  d’une 
utilité  pratique  pour  le  constructeur,  — il  peut  aisément  s’en 
passer,  — tandis  qu’au  contraire  elles  forment  les  parties  essen- 
tielles et  constitutives  d’un  grand  nombre  d’œuvres  d’art,  et, 
seules  ou  réunies  par  groupe,  elles  s’imposent  au  décorateur.  Ce 
dernier  n’apportera  jamais  trop  de  soins  dans  leur  exécution,  car 
ce  n’est  point  certes  chose  facile  que  de  placer  convenablement 
ces  embellissements  nécessaires,  et  particulièrement  de  les  bien  réunir,  de  profiler  avec 
adresse.  Pour  qu’un  assemblage  de  moulures  soit  d’un  tracé  pur,  d’un  effet  heureux  et  en 
harmonie  avec  le  sujet  principal,  l’objet  ou  le  monument,  il  faut  apprendre  par  des  exer- 
cices multiples,  à adapter  les  différentes  parties  suivant  des  règles  établies  par  le  goût  et 
l’expérience;  il  faut  savoir  faire  valoir  chacune  d’elles  en  opposant  avec  art  les  droites  aux 
courbes,  les  creux  aux  renflements,  les  formes  délicates  aux  plus  volumineuses;  il  faut 
encore  tenir  compte  des  ombres  qui  seront  produites  et  de  leurs  effets;  il  faut  enfin  former 
des  masses  que  l’œil  puisse  facilement  saisir.  Les  guides  à suivre,  les  bons  modèles  heu- 
reusement sont  en  grand  nombre  parmi  les  exemples  infinis  qui  existent.  Les  moulures, 
en  effet,  font  partie  de  ces  parures  premières,  de  ces  types  élémentaires  de  l’ornement,  que 
l’on  rencontre,  avec  les  variétés  que  produisent  les  races  et  les  pays,  chez  presque  tous  les 
peuples  et  à toutes  les  époques.  Avec  plus  de  certitude  que  pour  tout  autre  ornement,  on 
peut  affirmer  qu’elles  ont  existé  de  tout  temps,  et  de  plus  que,  si  les  façons  de  les  réunir 
ont  été  si  multiples,  si  l’Égyptien  ou  l’Assyrien  les  emploie  séparément  et  en  petit 
nombre,  si  le  Grec  les  assemble  avec  un  art  parfait,  si  le  Romain  les  multiplie,  si  l’imagier 
du  moyen  âge  les  simplifie  et  les  alourdit,  si  par  opposition,  le  sculpteur  gothique  les 
rend  plus  nombreuses  et  plus  légères,  si  la  Renaissance  leur  donne  tant  d’importance  et  de 
grâce,  elles  ont  cependant  toujours  été  composées  des  mêmes  éléments,  plus  ou  moins 
mis  en  usage.  Ces  formes,  qui  ont  été  respectées  et  qui  ont  seules  suffi  à tant  de  produc- 
tions, qui  sont  à l’architecture  ce  que  sont  les  lettres  à l’écriture , comme  a dit  Barozzio 
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de  Vignole,  peuvent  se  réduire  à neuf  espèces,  savoir  : le  filet,  la  baguette,  le  tore,  le 
cavet,  le  quart  de  rond,  le  talon,  la  doucine,  la  gorge  et  la  scotie. 

Les  moulures  s’emploient  tantôt  lisses,  unies,  dépourvues  de  tout  enjolivement  et  ne 
tirant  alors  leur  valeur  décorative  et  leur  effet  que  de  leur  pureté  et  de  leur  savante  combi- 
naison; tantôt  ornées,  recouvertes  de  motifs  sculptés,  gravés  ou  peints  sur  leur  surface. 
Cette  ornementation  a beaucoup  varié  suivant  les  peuples  et  les  styles,  quoique  dans  bien 
des  cas  nous  retrouvons  les  mêmes  motifs  employés  à plusieurs  siècles  de  distance.  Chez 
les  Grecs  les  ornements  le  plus  généralement  mis  en  usage  sont  les  postes,  les  entrelacs, 
les  oves,  les  palmcttes,  les  perles,  les  rais  de  cœur,  les  canaux,  les  tresses,  les  feuilles 
d'eau,  etc.;  chez  les  Romains  ce  sont  encore  les  mêmes  motifs,  puis  des  imbrications,  des 
rosaces,  le  tout  à profusion.  A l’époque  romane  ces  décorations  sont  assez  simples  et  en 
grand  nombre  empruntées  aux  formes  géométriques,  comme  les  dents  de  scie,  les  chevrons, 
les  besants,  les  billettes,  les  étoiles,  les  têtes  de  clous,  les  pointes  de  diamant,  les  damiers, 
les  tores  brisés;  quelques-unes  sont  des  souvenirs  de  la  domination  romaine,  par  exemple  : 
les  fleurons  détachés,  les  redents,  les  oves,  les  feuilles,  les  imbrications,  les  galons,  etc.; 
plus  tard,  quand  brillent  de  leur  vif  éclat  les  trois  périodes  du  style  ogival,  lorsqu’apparais- 
sent  les  vitraux  tricolores,  suivant  l’expression  patriotique  de  Victor  Hugo,  on  met  encore  à 
contribution  une  partie  des  types  précédents  auxquels  viennent  s’ajouter  des  séries  de  répé- 
titions ou  d’alternance  de  feuillages,  provenant  de  la  flore  du  pays;  ce  sont  des  rinceaux 
de  chêne,  de  lierre,  de  vigne,  de  figuier;  de  houx,  de  chardon,  de  choux  frisé,  puis  des 
trèfles  et  des  crochets  élégants  et  caractéristiques.  A la  Renaissance  tout  cet  épanouissement 
de  verdure,  si  finement  travaillé,  s’évanouit  en  partie  et  fait  place  ù plus  de  sobriété  en 
apparence,  mais  à autant  de  richesse;  on  revient  aux  anciennes  décorations  grecques  et 
romaines,  modifiées,  bien  entendu,  par  le  génie  de  l’époque,  et  nous  retrouvons  alors  les 
perles,  les  oves,  les  palmettes,  les  canaux,  les  rais  de  cœur,  les  feuilles  d’eau  et  les  feuilles 
d’acanthe,  auxquels  il  nous  faut  ajouter  les  caissons,  les  rubans,  les  culots  simples  ou 
flcuronnés,  les  entrelacs  et  les  tresses,  etc.  Durant  le  siècle  du  grand  roi,  ce  sont  encore 
les  mêmes  ornements  qu’au  temps  de  la  Renaissance;  mais  on  choisit  avec  soin  ceux  qui 
répondent  le  plus  à la  grandeur  pompeuse  et  même  emphatique  du  moment.  Arrive  enfin 
le  xvme  siècle,  qui,  rompant  avec  le  passé,  s’abandonne,  sans  réserve  et  avec  la  passion 
de  la  réaction,  à la  recherche  de  la  fantaisie,  de  l’élégance  et  de  la  grâce;  alors  les  lignes 
sévères  et  les  ornements  majestueux  sont  en  partie  remplacés  par  des  formes  plus  minces 
et  par  des  motifs  plus  légers,  plus  ornés  et  détaillés,  quelques-uns  même  capricieux  et 
particuliers  à l’époque. 

Nous  ne  pouvons  ici  passer  en  revue  toutes  les  manières  d’être  des  décorations  affectées 
aux  moulures,  étudier  tous  ces  ornements  et  montrer  les  modifications  qu’ils  ont  subies, 
ce  serait  faire  leur  histoire,  et  alors  semblable  travail  serait  très  long  et  manquerait  peut- 
être  d’attrait  pour  un  grand  nombre.  Nous  préférons,  pour  le  moment,  nous  borner  à 
donner  de  courtes  explications  sur  les  seuls  ornements  qu’indiquent  les  planches  qui 
accompagnent  ces  notes,  planches  extraites  d’un  ouvrage  de  Charles-Etienne  Briseux, 
célèbre  architecte  du  siècle  dernier*. 

J.  P ASS  F.  PONT. 


i.  Briseux  est  né  à Baumc-les-Dames  (Doubs),  vers  1680,  et  est  mort  le  2)  septembre  1754.  Il  s’est  particuliérement 
occupé  de  la  théorie  de  son  art  et  a publié  des  ouvrages  estimés  ayant  pour  titres  : l'Art  Je  bâtir  les  maisons  Je  cam- 
pagne, où  l’on  traite  de  leur  distribution,  de  leur  construction  et  de  leur  décoration;  Traité  Ju  beau  essentiel  Jans 
les  arts. 
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L’hûtel  Drouot  ne  va  pas  tarder  à fermer  ses 
portes.  Les  experts  et  les  commissaires-priseurs 
achèvent  leurs  dernières  ventes  : c'est  ainsi  tous 
les  ans  entre  le  Salon  et  le  grand  prix.  Bien 
qu'il  pleuve  encore  des  catalogues  de  toutes  les 
couleurs  par  ce  beau  soleil  de  printemps,  la  sai- 
son des  grandes  enchères  touche  définitivement 
à sa  fin. 

Cependant  le  mois  de  mai  a brillé  d’un  vif 
éclat  et  le  léger  marteau  d’ivoire  a scellé  sur  les 
procès-verbaux  bien  des  centaines  de  mille  francs. 
Je  ne  dirai  que  quelques  mots  de  la  vente  d’ar- 
genterie ancienne  dont  le  directeur  de  cette  Revue, 
M.  Victor  Champier,  a déjà  longuement  parlé,  et  je 
me  bornerai  à enregistrer  quelques-unes  des  prin- 
cipales adjudications  pour  laisser  tracedans  cette 
chronique  de  la  dispersion  de  cette  collection 
formée  avec  amour  par  un  amateur  qui  me  touche 
de  près  *. 

Une  paire  de  candélabres  à trois  branches,  ad- 
mirablement ciselés,  faite  en  1743  par  l’orfèvre 
Regnard,  a été  achetée  12,500  francs  par  M.  Gœtz. 

Deux  soupières,  l’une  sortie  sous  Louis  XVI 
des  mains  d’Antoine  Chéret,  7,500  francs,  et 
l’autre  de  celles  de  Jean  de  Villeclair  en  1762, 

13,000  francs. 

Deux  saucières  à contours  rocaille  portant  les 
poinçons  de  1745,  ont  été  acquises  par  le  prince 
Demidofl  pour  la  somme  de  9,400  francs. 

Une  écuelle  en  vermeil,  portant  en  relief  sur 


les  oreilles  les  armes  d’un  cardinal  Farnèse,  a été 
adjugée  à 18,500  francs.  Elle  provenait  de  la 
vente  de  M.  Léopold  Double  où  elle  avait  été 
payée  9,500  francs  environ. 

Une  chocolatière  en  or,  pièce  d’une  extraordi- 
naire rareté  faite  sous  Louis  XIV,  est  devenue, 
à 16,000  francs,  la  propriété  de  M.  Lebœuf  de 
Montgermont.  Le  même  acquéreur  a obtenu,  à 

7.000  francs,  une  aiguière  de  1725  qui  était  une 
merveille  de  style. 

Le  Musée  des  arts  décoratifs  a fait  peu  d’ac- 
quisitions et  nous  le  regrettons,  car  il  y avait  là 
une  occasion  unique  de  se  pourvoir  de  modèles 
qu’il  ne  retrouvera  que  très  difficilement. 

En  résumé,  les  deux  vacations  ont  donné 

205.000  francs  environ. 

* 

* * 

La  vente  d’Ivry,  qui  s’est  faite  à la  salle  Geor- 
ges Petit  devant  un  public  enthousiaste,  a été  le 
gros  événement  de  l'année.  Elle  a réussi  au-delà 
de  toutes  les  espérances  du  commissaire-priseur, 
Me  Delestre,  et  des  experts  Ch,  Mannheim,  Fe- 
rai, Georges  et  Lasquin,  qui  en  étaient  chargés. 
Elle  a été  aussi  la  consécration  des  tendances  de 
plus  en  plus  marquées  de  la  part  des  amateurs 
à se  tourner  vers  ce  mobilier  qui  témoigne  si 
bien  notre  supériorité  artistique  au  xvmc  siècle. 

Le  baron  d’Ivry  était  un  collectionneur  delà 


1.  Il  s’agit  ici  de  la  vente  de  M.  Paul  Eudel,  le  collectionneur  et  l’écrivain  spirituel,  que  notre  collaborateur  Démocède 
nous  permettra  bien  de  nommer  eu  toutes  lettres,  précisément  parce  qu’il  y a entre  tous  deux  un  lien  excessivement  étroit 
de  parenté.  — N.  de  la  D. 
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vieille  roche.  Il  avait  su  conserver  précieusement 
ce  qui  lui  venait  de  ses  pères  et  acheter  à la  bonne 
époque  des  objets  choisis  avec  un  goût  exquis. 
On  en  pourra  juger  aisément  par  la  faveur  avec 
laquelle  le  public  de  délicats  et  de  millionnaires 
a accueilli  ce  qui  lui  était  offert. 

Un  bureau  Louis  XVI  en  acajou,  surmonté 
d’un  casier  bas  à dessus  de  marbre  bleu  turquin 
avec  deux  parements  bordant  les  côtés  et  des 
bronzes  d’une  extrême  finesse  de  ciselure,  a été 
payé  8,400  francs. 

Une  table  à ouvrage  dite  tricoteuse , en  mar- 
queterie de  bois  de  couleur  à filets  disposés  en 
treillis  et  portant  sous  la  tablette  inférieure  la 
marque  de  Saint-Cloud  et  du  Garde-meuble, 
imprimée  au  fer  chaud,  est  devenue,  à 8,800 
francs,  la  propriété  du  marquis  de  Talleyrand. 

Un  beau  baromètre  en  marqueterie  de  cuivre, 
d’écaille  et  de  corne  bleue,  avec  un  socle  se  ter- 
minant par  une  pyramide  tronquée,  mis  à prix  à 
6,000  francs  par  Ch.  Mannheim,  a été  poussé 
jusqu’à  15,000  francs  par  M.  Stein. 

M.  Davis,  de  Londres,  a payé  46,000  francs 
deux  très  beaux  meubles  d’appui  de  l’époque 
Louis  XIV,  en  bois  d’ébène  et  marqueterie  de 
première  partie. 

Deux  magnifiques  consoles  reposant  sur  six 
pieds,  dont  quatre  formés  par  de  doubles  tor- 
sades et  les  deux  autres  de  forme  contournée, 
ont  été  adjugées  38,000  francs  à M.  Féral. 

Un  très  beau  paravent  à six  feuilles  en  tapis- 
serie au  petit  point  du  temps  de  Louis  XVI,  ayant 
ses  feuilles  décorées  de  trois  médaillons  repré- 
sentant des  bouquets  de  fleurs,  a valu  14,000  fr. 

Un  secrétaire  Louis  XV  en  bois  de  rose,  con- 
tourné par  de  gracieux  encadrements  feuillagés 
en  bronze  doré,  38,900  francs  à M.  Stettiner. 

La  série  des  pendules  n’a  pas  eu  moins  de  suc- 
cès que  les  meubles. 

L’une,  supportée  par  quatre  colonnes  en  broca- 
telle  d’Espagne,  portant  le  nom  de  Guillaume  sur 
son  cadran,  9,000  francs,  au  vicomte  de  la  Panouse. 

Une  autre,  de  l’époque  Louis  XIV,  en  écaille 
d'Inde  marquetée  de  cuivre  avec  le  nom  de  Bou- 
cher et.  à Paris,  sur  son  mouvement,  12,000  francs 
à M.  Mallinet. 


Les  beaux  bronzes  d’ameublement  ne  nous  pa- 
raissent plus  abordables  par  d’autres  que  les  riches 
financiers  de  notre  époque,  car  deux  candélabres 
Louis  XVI,  composés  chacun  d’un  groupe  de 
deux  figures  de  nymphes  en  bronze  florentin  sup- 
portant un  bouquet  de  lis  doré  à sept  branches, 
ont  été  adjugés  64,000  francs  à M.  Stettiner,  un 
marchand  très  habile.  Comme  nous,  il  doit  les 
croire  de  Clodion,  pour  les  avoir  payés  un  prix 
aussi  élevé. 

Le  clou  de  la  vente  était  un  magnifique  meuble 
de  salon  exécuté  par  l’ébéniste  Carpentier  et 
couvert  de  tapisseries  où  des  bouquets  de  fleurs 
se  détachaient  sur  un  fond  bleu  tendre.  Il  se 
composait  de  deux  canapés,  quatre  bergères,  huit 
fauteuils  et  quatre  chaises.  Il  a été  adjugé 
81,000  francs  au  milieu  d’une  émotion  indescrip- 
tible. Il  faut  ajouter  qu’il  était  dans  un  état  de 
conservation  qu’011  ne  rencontre  pour  ainsi  dire 
jamais.  M.  Henri  Schneider  est  devenu  l’heureux 
propriétaire  de  cette  belle  chose. 

Les  trois  vacations  de  la  vente  du  baron  d’Ivry 
laisseront  de  longs  souvenirs  dans  la  mémoire  de 
ceux  qui  ont  pu  y assister;  elles  ont  produit  la 
somme  considérable  de  1,082,720  francs. 

* 

* * 

Ainsi  finit,  pour  la  curiosité,  l'année  1883-84. 
Il  sera  trop  tard  de  parler,  le  mois  prochain,  des 
quelques  ventes  qui  vont  se  faire  encore  jusqu’au 
moment  où  l’hôtel  Drouot  clora  ses  portes.  Voici 
le  printemps  et  l’époque  des  voyages;  étant  de 
ceux  qui  préfèrent  les  tableaux  de  la  nature  à 
ceux  de  l’hôtel  des  ventes,  je  termine  ici  la  série 
de  mes  comptes  rendus.  Mais  comme  il  est  d'u- 
sage de  ne  point  quitter  ses  lecteurs  sans  quel- 
ques mots  d’adieu,  je  leur  promets  de  reprendre 
pour  eux,  à la  saison  prochaine,  mes  pérégrina- 
tions à l’hôtel  des  ventes.  J'essayerai  de  nouveau 
de  les  bien  renseigner  sur  les  faits  et  gestes  de 
dame  Curiosité,  et  j’espère  les  retrouver  tous 
disposés  à me  lire  encore.  Ce  sont  les  souhaits 
sincères  de 

Démocède. 


U Imprimeur-Editeur  Gérant:  A.  Qu  an  tin. 


Dessus  de  porte,  par  Fr.  Boucher. 


LES  MEUBLES  DU  XVIIIe  SIÈCLE 


(fin  I) 


III 

Un  excellent  livre  du  xvur  siècle,  le  Dictionnaire  portatif  des  arts  et  métiers 
(1766),  nous  dit  quelle  était  la  préoccupation  essentielle  des  ébénistes,  au  moment 
où  Louis  XV  commençait  avec  M,,,e  du  Barry  le  roman  qui  abrégea  sa  vieillesse. 
Affiliés  à la  corporation  des  menuisiers,  ils  ne  formaient  point  un  groupe  spécial;  ils 
faisaient,  comme  leurs  confrères,  un  apprentissage  de  six  ans  et,  pour  obtenir  la  maîtrise, 
ils  étaient  astreints  au  chef-d’œuvre;  mais  leur  travail  différant  de  celui  qui  consiste  à 
façonner  des  lambris  ou  des  portes,  ils  aimaient  qu’on  les  appelât  « menuisiers  de  placage 
ou  de  marqueterie  ».  Ce  dernier  mot  résume  bien  leur  ambition  à la  fin  du  règne  de 
Louis  XV.  « Le  nombre  des  diverses  espèces  de  bois  employés  par  les  ébénistes  n’est  pas 

1.  Voy.  la  Revue  des  Arts  décoratifs,  année,  p.  jij  et  }$(>. 
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absolument  considérable,  dit  l’auteur  du  livre  dont  nous  parlons;  mais  ils  ont  l’art  de  faire 
paroître  ces  bois  extrêmement  diversifiés  dans  leur  marbrure,  par  le  soin  qu’ils  ont  de 
couper  ceux  qu’ils  emploient  dans  tous  les  différents  sens  possibles.  Par  cette  méthode,  ils 
font  paroître  les  bois  veinés  de  plusieurs  manières  différentes;  ils  emploient  les  uns  dans 
leur  couleur  naturelle;  ils  savent  donner  des  couleurs  à d’autres,  en  les  faisant  bouillir 
avec  des  matières  colorantes?  » Telle  était  la  subtile  industrie  dans  laquelle  Jean- 
François  Oeben  était  passé  maître;  mais,  ainsi  qu’on  l’a  déjà  dit,  il  eut  bien  des  rivaux 
heureux,  et  le  moment  est  venu  d’en  nommer  quelques-uns. 

Les  dates  relevées  par  M.  de  Champeaux  sont  ici  très  précieuses  : c’est  à lui  que  nous 
devons  de  connaître  Gillet  (1760),  l’auteur  d”une  commode  enrichie  de  fort  beaux 
cuivres  que  M.  Valpinçon  avait  exposée  aux  Champs-Elysées  en  1882  ; Nicolas  Petit  (1761), 
qui  fut  l’un  des  syndics  de  la  communauté  et  dont  on  cite  un  meuble  d’appui  avec  pan- 
neaux de  laque  d’or,  et  enfin  François  Bayer  (1764),  qui  faisait  surtout  de  la  marqueterie 
et  qui  a signé  de  son  estampille  une  table  à ouvrage  aujourd'hui  au  musée  de  South- 
Kensington.  Pierre  Pionniez,  dont  les  oeuvres  ne  sont  pas  rares,  nous  est  mieux  connu 
que  Gillet,  Nicolas  Petit  et  Bayer.  Reçu  maître  en  1765,  il  a survécu  à la  Révolution, 
car  son  nom  se  retrouve  encore  dans  un  almanach  de  l’an  XI.  Son  art  a pu  séduire 
Mme  du  Barry  sans  déplaire  à Marie-Antoinette.  11  y a vraiment  une  grande  élégance  dans 
son  petit  secrétaire  en  bois  d’amarante,  perché  sur  quatre  pieds  élevés  et  dont  l’abattant 
est  orné  d’une  plaque  de  porcelaine  que  décore  un  bouquet  de  fleurs.  Ce  joli  meuble, 
légué  par  M.  Jones  au  musée  de  Kensington,  est  conçu  dans  le  style  Louis  XVI. 

Etienne  Levasseur  est  un  contemporain  de  Pionniez.  Il  obtint  son  brevet  de  maî- 
trise en  1766;  mais,  bien  que  les  livres  d’adresses  ne  mentionnent  pas  son  nom,  il  a dû,  si 
l’on  en  juge  par  le  style  de  ses  œuvres  connues,  travailler  jusqu’à  la  fin  de  la  monarchie. 
Est-il  besoin  de  rappeler  le  secrétaire  à chiffonnier  et  l’encoignure  du  musée  du  Mobilier 
national?  Ces  marqueteries,  ou  le  citronnier  se  mêle  à l’amarante,  ces  panneaux  encadrés 
d’un  rang  de  perles,  ces  pieds  à toupie,  ce  sont  bien  là  des  choses  contemporaines  de 
Marie-Antoinette.  Levasseur  paraît  d’ailleurs  avoir  été  employé  pour  le  service  de  la  cour  : 
il  a réparé  des  meubles  de  l’école  de  Boulle.  Son  estampille  se  retrouve  sur  des  gaines  en 
marqueterie  d’écai lie  et  de  cuivre  que  conserve  le  musée  du  quai  d’Orsay\ 

On  ne  sait  presque  rien  sur  Bernard,  qui  appartient  à la  fin  du  règne  de  Louis  XV. 
Hébert,  décrivant  en  1766  les  curiosités  du  cabinet  de  Blondel  de  Gagny,  enregistre  une 
« commode  de  bois  des  Indes,  faite  par  Bernard,  avec  ornement  de  cuivre  doré  »;  il  men- 
tionne en  outre  un  serre-papier  de  bois  violet,  œuvre  du  même  ébéniste.  Boucher  possé- 
dait aussi  de  Bernard  un  « vuide-poche  de  bois  de  rose  ».  Nous  supposons  que  l’artiste 
dont  les  meubles  figurent  en  si  bon  lieu  est  le  même  que  le  menuisier  Bernard  qui, 
d’après  les  Tablettes  de  renommée,  demeurait  en  1773  rue  des  Fossés-Saint-Germain.  Ce 
Bernard,  dont  les  mérites  ne  nous  sont  encore  attestés  que  par  des  catalogues,  mériterait 
l'honneur  de  quelques  recherches. 

L’almanach  que  nous  venons  de  citer  mêle  dans  une  fraternité  touchante  les  menui- 
siers et  les  ébénistes;  mais  il  ajoute  parfois  aux  noms  qu’il  énumère  un  bout  de  réclame 
qui  nous  permet  de  reconnaître  ou  de  soupçonner  les  artistes.  On  croit  comprendre  qu’au 
moment  de  la  mort  de  Louis  XV  un  des  maîtres  importants  était  Joubert,  ébéniste  ordi- 
naire du  roi.  Il  demeurait  à la  butte  Saint-Roch,  et,  en  1773,  il  venait  d'exécuter  des 
meubles  très  précieux  destinés  à la  Dauphine  et  à la  comtesse  de  Provence. 

Pour  certains  travaux,  Louis  XV  avait  recours  à des  spécialistes.  L’habile  homme  qui 
fabriquait  pour  lui  des  caisses  de  carrosses  et  de  berlines  s’appelait  Chopart;  Juste 
Chardin,  le  frère  du  peintre,  était  attaché  au  service  des  Menus-Plaisirs  et  il  prenait  le  titre 
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de  « menuisier  pour  les  billards  du  roi L » Ces  billards,  sortis  de  l’atelier  de  la  rue  Prin- 
cesse, ne  ressemblaient  point  aux  meubles  vulgaires  d’aujourd’hui;  ils  comportaient  une 
certaine  ornementation.  Le  goût  raffiné  du  temps  n’aurait  pas  toléré  dans  un  château 
luxueux  un  billard  complètement  dénué  de  parure. 

L’ingéniosité  des  inventeurs  s’était  librement  exercée  sous  Louis  XV,  en  vue  de  rendre 
le  meuble  plus  portatif  et  de  l’associer  en  quelque  sorte  à la  légèreté  des  mœurs  royales. 
La  lourde  table  des  festins  solennels  n’aurait  pas  convenu  au  siècle  des  petits  soupers.  Le 
mécanicien  Loriot  donna  satisfaction  à cette  exigence  nouvelle.  Ses  « tables  volantes  » lui 
firent  une  réputation  européenne.  Dès  1762,  il  y avait  dans  la  salle  à manger  du  château 
de  Choisy  une  table  fameuse  qui,  d’après  Dulaure,  s’élevait  de  dessous  le  plancher  et  se 
rabaissait  à chaque  service.  Loriot  voulut  dépasser  ce  prodige.  L’auteur  des  Mémoires 
secrets  écrit,  le  3i  mai  1769  : « On  voit  au  Louvre  une  table  volante,  merveilleuse  pour  sa 
construction  : elle  doit  être  placée  à Trianon  et  est  bien  supérieure  à celle  de  Choisy  par 
la  simplicité  du  méchanisme.  Elle  s’élève,  comme  celle-là,  du  fond  du  parquet,  couverte 
d’un  service,  avec  quatre  autres  petites  tables  appelées  servantes,  pour  fournir  aux  con- 
vives les  ustensiles  dont  ils  ont  besoin  et  se  passer  d’officiers  subalternes  autour  d’eux. 
Elle  redescend  avec  la  même  facilité,  et,  dans  l’intervalle  où  on  la  recouvre,  des  feuilles 
de  métal  remplissent  le  vuide  et  forment  une  rose  très  agréable  au  coup  d’œil.  Cette  ma- 
chine est  du  sieur  Loriot,  artiste  connu  par  plusieurs  secrets.  » 

Le  roi  et  les  gens  de  son  entourage  furent  enchantés  de  l’invention  de  Loriot.  Une 
chose  surtout  les  ravit  : c’était  la  certitude  de  pouvoir,  pendant  une  partie  du  repas,  se 
passer  de  l’aide  de  valets  gênants.  Ce  détail  semble  indiquer  que  le  grand  monde  de  1769 
faisait  état  de  la  liberté  de  la  parole  et  peut-être  de  celle  de  la  pantomime. 

Loriot  fut  récompensé  : le  7 mai  1770,  il  reçut  un  brevet  de  logement  aux  galeries  du 
Louvre,  « en  considération  des  ouvrages  qu’il  a faits  pour  Sa  Majesté  et  particulièrement 
des  tables  mécaniques  qu’il  exécute  actuellement  pour  le  nouveau  pavillon  de  Trianon.  » 
Louis  XV  ne  pouvait  guère  faire  moins  pour  l’ingénieux  inventeur  qui  le  délivrait  de 
l’indiscrétion  de  la  valetaille. 

Peut-être  avons-nous  tort  d’introduire  dans  ce  chapitre  les  tables  volantes  de  Loriot. 
C’étaient,  en  réalité,  des  machines  bien  plus  que  des  œuvres  d’art,  et  il  ne  faut  pas  leur  faire 
dans  l’histoire  du  mobilier  une  place  qu’elles  ne  méritent  point.  Mais,  sans  sortir  de  notre 
cadre,  nous  avons  le  droit  de  dire  que,  sous  Louis  XV,  un  luxe  extrême  présida  à la  fabri- 
cation des  chaises  à porteurs  et  des  carrosses.  Ces  meubles  n’étaient  point  élaborés  par  la 
corporation  des  menuisiers  et  des  ébénistes;  ils  sortaient  des  ateliers  d’une  autre  associa- 
tion, celle  des  selliers,  communauté  essentiellement  aristocratique  et  de  difficile  approche, 
car  la  maîtrise,  quand  on  pouvait  l’obtenir  après  un  apprentissage  de  six  ans,  auxquels 
s’ajoutaient  quatre  ans  de  compagnonnage,  ne  coûtait  pas  moins  de  dix-sept  à dix-huit 
cents  livres.  Pour  terminer  leurs  voitures  ou  leurs  chaises,  les  selliers  avaient  besoin  du 
concours  de  bien  des  arts  latéraux  : ils  faisaient  appel  aux  doreurs,  aux  ouvriers  du  métal, 
aux  peintres,  aux  sculpteurs,  et  surtout  aux  fabricants  d'étoffes,  car  la  garniture  inté- 
rieure de  la  caisse  ne  les  préoccupait  pas  moins  que  le  dessin  de  l’ensemble  et  l’élégance 
de  la  silhouette. 

Les  gens  de  moyenne  condition  se  contentaient  cependant  de  chaises  à porteurs  assez 
simples.  Celle  de  Charles  Coypel,  vendue  320  livres  en  iy53,  était  doublée  de  velours 
cramoisi  et  fermée  de  glaces.  Ce  luxe  modeste  suffisait  au  premier  peintre  du  roi.  Il  y 
avait,  dans  la  collection  Double,  une  chaise  à porteurs  qui  passait  à tort  ou  à raison  pour 


1.  Juste  Cliardin,  né  vers  1700,  a survécu  à son  frère.  Il  assistait  à son  enterrement,  le  7 décembre  1779. 
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avoir  appartenu  à Mmc  de  Pompadour  et  qui,  sans  décoration  exceptionnelle,  sans  armoi- 
ries et  sans  peintures,  était  d'un  très  joli  goût;  garnie  à l’extérieur  d’ornements  en  bois 
sculpté  et  doré  à la  mode  de  1/50,  elle  était  doublée  en  velours  de  Gênes  ponceau;  c’était 
un  meuble  simple  et  charmant.  Nous  avons  relevé  un  certain  nombre  de  notes  sur  les 
peintres,  souvent  fort  spirituels,  qui,  comme  Antoine  Vernet,  Dutour  et  Crépin,  ont  décoré 
les  panneaux  des  chaises  à porteurs  : nous  supprimons  ce  dénombrement,  dont  l’à-propos 
pourrait  être  contesté;  nous  ne  racontons  pas  ici  l’histoire  de  la  peinture  décorative. 

Il  est  bon  de  dire  néanmoins  que,  pour  la  fabrication  des  carrosses,  le  luxe  fut,  à ce 
moment,  poussé  jusqu’aux  dernières  limites.  Si  le  lecteur  avait  vécu  à Paris  au  mois  de 
janvier  1770,  il  aurait  suivi  la  foule,  il  serait  allé  voir  chez  le  sellier  Francien  les  deux 
voitures  que  cet  habile  homme  venait  d’achever  pour  la  dauphine  Marie-Antoinette. 
C’étaient  deux  berlines,  d’un  profil  élégant  — on  voit  des  coupes  analogues  dans  les  aqua- 
relles de  Delalonde  — et  dont  la  décoration  principale  empruntait  sa  valeur  à la  magnifi- 
cence des  étoffes  employées  : ici,  du  velours  cramoisi,  là,  du  velours  bleu,  et  partout  des 
broderies  d’or,  représentant,  sur  l’une  des  voitures  les  Quatre  Saisons,  sur  l'autre,  les 
Quatre  Eléments.  Un  brodeur  fameux,  le  sieur  Trumeau,  se  couvrit  de  gloire  ce 
jour-là  *. 

Les  berlines  de  Marie-Antoinette  firent  rêver  la  véritable  souveraine  du  moment, 
Mme  du  Barry.  Elle  courut  chez  son  carrossier  et  lui  jcommanda  un  « vis-à-vis  » qui  devait 
être  et  qui  fut  en  effet  un  des  monuments  du  règne.  Le  3o  septembre  1770,  l'œuvre  était 
achevée.  La  dauphine  dut  s’avouer  vaincue.  Le  revêtement  d’or  qui  couvrait  tout  l’exté- 
rieur de  la  voiture  de  Ml,,cdu  Barry  comprenait  quatre  panneaux  ou  se  voyaient,  indépen- 
damment des  armoiries  de  la  comtesse,  des  corbeilles  garnies  de  roses,  des  colombes 
amoureusement  occupées,  des  cœurs  transpercés  de  flèches,  « le  tout  enrichi  de  carquois, 
de  flambeaux,  de  tous  les  attributs  du  dieu  de  Paphos.  » Ces  emblèmes,  ajoute  l’auteur  des 
Mémoires  secrets,  « sont  surmontés  d’une  guirlande  de  fleurs  en  burgau,  qui  est  la  plus 
belle  chose  qu’on  puisse  voir...  La  housse  du  cocher,  les  supports  des  laquais  par  der- 
rière, les  roues,  les  moyeux,  les  marche-pieds  sont  autant  de  détails  précieux...  Jamais 
les  arts  n’ont  été  poussés  à un  tel  degré  de  perfection.  » 

A l’heure  où  disparut  Louis  XV,  la  coquetterie  de  l'ornement  régnait  donc,  avec  un 
commencement  de  fadeur,  dans  tous  les  arts  du  luxe;  l’idéal  allait  devenir  féminin.  Jean- 
François  Oebcn  était  mort,  et  aussi  Philippe  Caffieri,  qui  avait  si  magistralement  soutenu 
les  droits  du  bronze  aux  accents  virils.  Un  nouveau  style,  préparé  par  une  transition  que 
caractérisent  Pionniez,  Etienne  Levasseur  et  les  ébénistes  de  M,nc  du  Barry,  était  dans  l’air 
et  pouvait  être  prévu  : il  se  manifesta  par  des  œuvres  très  délicates  dès  l’avènement  de 
Marie-Antoinette  et  il  dura  jusqu’à  la  victoire  du  peintre  rigide,  Louis  David. 

Un  nom  célèbre,  celui  de  Jean-Henri  Riesener,  domine  alors  dans  l'histoire  de  l’ébé- 
nisterie  française.  Riesener,  dont  le  goût  fut  jugé  si  particulièrement  parisien,  avait  cepen- 
dant des  origines  allemandes.  Il  était  né  le  1 1 juillet  1734,  àGladbach,  près  de  Cologne. 
Dès  son  arrivée  à Paris,  il  fut  enrégimenté  dans  le  groupe  d’ébénistes  qui  travaillaient  à 
l’Arsenal  et  il  devint  le  collaborateur  de  Jean-François  Oeben.  Celui-ci  l'initia  aux  pro- 
cédés de  la  marqueterie,  et  mourut  laissant  une  veuve,  Marguerite  Van  der  Cruse,  que 
Riesener  épousa.  Nous  l'avons  dit,  le  contrat  de  mariage  est  du  6 août  1767.  L'année  sui- 
vante, il  entrait  dans  la  corporation  des  menuisiers.  Veuf  en  1 776,  il  se  remaria  en  1782 
avec  Marie-Anne  Grezel.  Le  26  avril  1798,  il  nous  rendit  un  service  inoubliable,  en  pré- 
sentant à la  mairie  de  Charenton  l’enfant  prédestiné  qui  devait  être  Eugène  Delacroix. 


1.  .Mémoires  secrets,  30  janvier  1770. 
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Riesener  assista  ainsi  à la  Révolution  et  survécut  aux  événemenis.  Il  a donc  vu  vendre  à 
la  criée  les  meubles  qu'il  avait  faits  pour  Versailles  et  pourTrianon  : on  doit  même  penser 
qu'il  en  racheta  plusieurs,  car  le  baron  Davillier  a retrouvé  une  curieuse  annonce  du 
du  ii  pluviôse  an  II,  dans  laquelle  les  amateurs  sont  invités  à venir  voir  chez  le  citoyen 
J. -H.  Riesener,  à l'Arsenal,  la  seconde  cour  en  entrant  par  le  quai  des  Célestins,  un 
nombre  considérable  de  meubles  qu’il  avait  fabriqués  jadis  et  qui  provenaient  des  maisons 
royales.  C’étaient  des  secrétaires,  des  commodes,  des  armoires,  des  toilettes,  des  tables  et 
des  bureaux,  pièces  qui,  presque  toutes,  étaient  « de  marqueterie  ombrée,  formant  des 
tableaux  de  fleurs,  des  trophées,  mosaïques  et  arabesques1  ».  M.  de  Champeaux  croit 
savoir  que,  vers  la  fin  de  sa  vie,  Riesener  quitta  l’Arsenal  et  alla  demeurer  rue  Saint- 
Honoré,  dans  l’enclos  des  Jacobins.  Il  mourut  le  6 janvier  1806. 


Commode  en  bois  d’amarante,  par  Riesener. 
(Palais  de  Fontainebleau.) 


On  pourrait  presque  dire  que  Riesener  a eu  deux  manières.  Il  est  allé  du  Louis  XV  au 
Louis  XVI.  Lorsqu’il  épouse  la  veuve  d’Oeben,  il  trouve  dans  l’atelier  de  son  prédéces- 
seur des  meubles  commencés  et  il  les  achève,  sans  en  modifier  le  style,  sans  en  rectifier 
les  courbes  encore  capricieuses.  Oeben  laissait  sur  le  chantier  deux  morceaux  considé- 
rables, le  bureau  du  roi  Stanislas  et  celui  de  Louis  XV.  Riesener  termina  ces  deux  œuvres, 
il  les  signa  et  les  data  l’une  et  l’autre  de  1769.  Le  bureau  qui  porte  les  chiffres  de  l'ancien 
roi  de  Pologne  appartient  à sir  Richard  Wallace  : nous  ne  le  connaissons  que  par  ce 
qu’en  a dit  M.  de  Champeaux.  C’est  un  meuble  fort  luxueux,  dont  la  conception  appar- 
tient à J. -F.  Oeben  et  n’est  pas  sans  lui  faire  honneur  : toutefois,  malgré  la  beauté  de  ses 
bronzes,  il  a moins  d’importance  que  le  bureau  de  Louis XV,  aujourd’hui  au  Louvre. 

Ce  chef-d’œuvre,  oü  le  style  Louis  XVI  n’apparaît  encore  que  dans  certains  détails 
d’ornementation,  est  d’une  composition  assez  compliquée.  Riesener  n’a  pu  l’exécuter,  ou 
du  moins  le  finir,  qu’en  faisant  appel  au  concours  de  plusieurs  industries.  Sur  la  partie 
qui  forme  la  façade  du  meuble  et  qui  ne  présente  d’ailleurs  que  des  surfaces  courbes,  des 
bois  de  couleurs  diverses  ou  habilement  teintés  dessinent  des  médaillons  allégoriques  où 
s’emmêlent  les  attributs  des  arts,  de  la  musique  et  de  la  poésie.  De  chaque  côté,  des 


1.  Le  baron  Davillier,  le  Cabinet  du  duc  d’Aumont,  p.  x. 
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figures  de  bronze  doré,  assises  ou  couchées  à demi,  tiennent  des  feuillages  qui  se  ter- 
minent par  des  fleurs.  Ces  fleurs  ouvertes  sont  des  flambeaux.  Au  centre  et  au-dessus  du 
meuble  est  une  petite  pendule  de  Lepaute  surmontée  de  deux  amours  jouant  avec  un 
chien.  A droite  et  à gauche,  deux  médaillons  ovales  de  Wedgwood  — figures  blanches  sur 
un  fond  d'un  bleu  cendré  — décorent  les  faces  latérales  de  ce  bureau  glorieux  et  peut-être 
un  peu  incommode.  L’exécution  est  amoureusement  soignée,  surtout  pour  les  marque- 
teries, qui  sont  ici  l’œuvre  particulière  de  Riesener,  car  la  construction  même  doit  être 
attribuée  à Oeben.  Les  bronzes  sont  superbes  : on  sait  aujourd’hui  par  un  document 
authentique  qu’ils  ont  été  dessinés  et  modelés  par  Duplessis,  fondus  et  ciselés  par  Her- 
vieux.  L’ensemble  est  riche;  mais,  dans  son  architecture  générale,  ce  meuble,  aux  lignes 
mal  équilibrées,  n’est  pas  d’une  harmonie  parfaite  : le  règne  de  Louis  XV,  dans  la  période 
de  1740  à 1760,  nous  a donné  des  œuvres  plus  robustes  et  mieux  conçues. 

Lorsqu’il  s’employait  ainsi  à terminer  les  ébénisteries  qu’Oeben  avait  laissées  ina- 
chevées, Riesener  se  rendait  compte  sans  doute  que  son  prédécesseur  avait  trop  aimé  la 
complication  des  formes,  et  il  cherchait  un  autre  idéal.  Il  se  produisait  alors  à Paris  un 
mouvement  de  renaissance  pseudo-antique  dont  Vien  passait  pour  l’apôtre  le  plus  con- 
vaincu. Riesener  fut  conquis  par  les  séductions  du  nouveau  style  qui  remettait  en  hon- 
neur la  ligne  droite  et  qui  ne  voyait  plus  dans  les  maîtres  de  la  veille  que  des  maniéristes 
dangereux  et  démodés  ; il  devint  bien  vite  l’un  des  promoteurs  de  l’idéal  élégant  et  grêle 
auquel  le  nom  de  Marie-Antoinette  est  resté  attaché. 

Pendant  la  Révolution,  et  à la  suite  de  la  vente  du  mobilier  de  Versailles  exécutée 
en  vertu  de  la  loi  du  10  juin  1793  et  qui  ne  dura  pas  moins  d’un  an,  la  France,  mauvaise 
ménagère  de  ses  richesses,  a perdu  beaucoup  de  meubles  de  Riesener.  L'Angleterre,  pro- 
fitant du  désarroi  parisien,  en  acheta  un  grand  nombre  et  nous  en  avons  retrouvé  plu- 
sieurs lors  de  l’exposition  rétrospective  organisée  au  South-Kensington  Muséum  en 
juin  1862.  Plus  récemment,  on  a vu  reparaître  à la  vente  Hamilton  quelques-unes  de  ces 
fines  productions  françaises.  M.  Jones  n’avait  point  négligé  les  œuvres  de  Riesener,  et, 
parmi  celles  qu’il  a léguées  au  musée  de  Kensington,  il  en  est  une  qui  nous  paraît  carac- 
téristique : c’est  un  petit  bureau  surmonté  d’un  secrétaire  décoré  de  deux  colonnettes  can- 
nelées. imitation  adoucie  de  l’architecture  antique.  Ces  deux  colonnes  servent  de  cadre  à 
un  panneau  rectangulaire  au  centre  duquel  est  un  médaillon  de  porcelaine  de  Sèvres 
qu’occupe  une  corbeille  fleurie.  Ce  joli  meuble  a été  gravé  dans  la  Galette  des  Beaux-Arts, 
par  les  soins  de  M.  de  Champeaux,  qui  en  a dit  l’élégance  et  la  rectitude. 

Mais  tous  les  Riesener  ne  sont  heureusement  pas  dans  les  collections  anglaises.  Il 
nous  en  reste  quelques-uns  à Paris.  Il  y avait  chez  M.  Double  d’excellents  échantillons 
du  maître.  On  se  souvient  des  deux  encoignures  en  acajou,  de  la  petite  table  oblongue  à 
angles  coupés  et  de  diverses  autres  pièces  d’un  travail  très  fin.  Les  palais  nationaux  ont 
aussi  des  œuvres  qui  permettent  d'apprécier  le  talent  de  Riesener.  Il  suffit  de  jeter  un  coup 
d'œil  sur  la  commode  en  bois  d’amarante  conservée  à Fontainebleau  pour  s’apercevoir 
que  le  règne  de  Louis  XV  est  fini,  qu’un  nouvel  idéal  a remplacé  l’idéal  d’il  y a dix  ans. 
Les  pieds  du  meuble  font  sans  doute  une  légère  concession  à l’ancienne  mode  des  courbes; 
mais,  sauf  cette  exception,  la  ligne  droite  triomphe  dans  l’ensemble  oü  l’on  devine  l’in- 
vasion de  la  sagesse.  Si,  dans  le  grand  bureau  à cylindre  du  musée  du  Mobilier  national, 
un  reste  de  découpure  apparaît  encore,  la  fantaisie  se  modère,  les  saillies  rentrent  dans 
l’alignement.  Riesener,  dont  le  goût  est  d'ailleurs  varié,  a particulièrement  réussi  dans  les 
petits  bureaux  plats  : celui  de  Trianon  est  célèbre.  La  surface  plane  qui  forme  le  dessus 
de  la  table  a permis  à l’artiste  de  montrer  sa  passion  pour  la  marqueterie  faite  de  bois 
colorés  : les  bronzes  sont  admirables,  et  ils  sont  aussi  très  délicats  dans  le  petit  bureau 
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du  palais  de  Compiègne.  Pour  la  fonte  et  la  ciselure  de  ces  bronzes,  Riesener  s’adressait 
volontiers  à Gouthière  ou  aux  artistes  de  son  groupe.  O11  sait  que  sous  la  main  de  ces 
praticiens  merveilleux  le  métal  s’assouplit  et  se  modèle  comme  l’argile  la  plus  malléable 
et  la  plus  complaisante.  Mais,  il  faut  bien  le  dire,  l’ébéniste  et  le  bronzier,  toujours 
occupés  de  chercher  la  coquetterie,  oublient  un  peu  la  puissance  : ils  sont  moins  robustes 
que  charmants,  et  ils  ont  l’air  de  penser  que  le  meuble,  au  lieu  de  répondre  à un  besoin 
de  la  vie  réelle,  a le  droit  de  devenir  inutile  et  délicat  comme  un  bijou. 

Pour  toutes  ces  élégances  du  mobilier  à la  mode,  Riesener  eut  un  rival  heureux, 
Martin  Carlin.  Son  nom,  qui,  il  y a quelques  années,  était  à peine  connu,  est  sorti  de 
l’ombre,  lorsque  les  curieux  ont  consenti  à interroger  les  estampilles  que  portent  les 


Bureau  plat  avec  sujet  en  marqueterie,  par  Riesener. 
(Palais  de  Trianon.) 


meubles  du  xviiie  siècle.  Carlin  avait  précédé  Riesener  dans  l’obtention  de  la  maîtrise  : 
son  brevet  est  de  1766.  L’histoire  de  sa  vie  est  ignorée,  mais  un  almanach  nous 
apprend  qu’en  1788  il  travaillait  encore  rue  du  Vertbois.  Carlin  paraît  avoir  eu  plusieurs 
idéals  : il  est  intéressant  de  constater  qu’il  fut  de  ceux  qui  prolongèrent  sous  Louis  XVI 
l’emploi  et  le  succès  du  vernis  Martin.  A vrai  dire,  cette  mode  n’avait  connu  aucun  entr’- 
acte.  Le  vernisseur  du  roi,  Robert  Martin,  était  mort  en  1765;  mais  son  industrie  avait  été 
continuée  par  son  frère  Simon-Etienne,  qui  lui-même  passait  pour  habile,  car,  d’après 
un  texte  retrouvé  par  Jacquemart,  il  avait  été,  dès  le  19  février  1744,  honoré  d'un  pri- 
vilège spécial.  Robert  Martin  laissait  en  outre  deux  fils  qui,  à la  mort  de  leur  père,  étaient 
déjà  d’assez  grands  garçons,  puisqu’ils  se  marièrent  tous  deux  en  1767.  Enfin,  il  faut 
ajouter  que  le  secret  des  Martin  ressemblait  au  secret  de  Polichinelle,  et  que  la  fabrica- 
tion du  laque,  façon  de  la  Chine,  occupait  plus  d’un  concurrent.  En  1767,  un  vernis  ana- 
logue était  employé  par  la  veuve  Gosse  et  Samousseau  : les  Tablettes  de  Renommée  nous 
parlent  aussi,  en  1 773,  d’un  sieur  Volf  dont  le  magasin  était  plein  de  tabatières,  d’étuis,  de 
menus  objets,  et  qui  était  « connu  par  son  beau  vernis  ».  Carlin  n’éprouvait  donc  aucun 
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embarras  lorsqu'il  voulait  décorer  de  pagodes,  de  kiosques  et  de  chinoiseries  les  panneaux 
de  ses  commodes  ou  de  ses  encoignures.  Les  palais  nationaux  et  les  collections  particu- 
lières ont  gardé  quelques  échantillons  du  goût  de  Carlin  dans  ce  genre,  dont  il  prolongea 
le  succès. 

Carlin  faisait  aussi  de  la  marqueterie.  Le  Conservatoire  des  arts  et  métiers  possède, 
de  sa  main,  un  beau  régulateur  dont  la  caisse  est  décorée  d’un  travail  exécuté  à la  façon 
de  Riesener.  Carlin,  qui  sans  doute  était  satisfait  de  son  œuvre,  y a mis  sa  signature  avec 
la  date  de  1769.  M.  de  Champeaux  nous  apprend  en  outre  que  Carlin  a travaillé  pour 


L a rl 

Encoignure  avec  panneau  de  laque,  par  Martin  Carlin. 
(Musée  du  Mobilier  national.) 


Marie-Antoinette,  car  c’est  la  reine  qui  aurait  fait  présent  à lady  Auckland  de  la  singulière 
table  à ouvrage  dont  le  musée  de  South-Kensington  s’est  enrichi  en  1 883.  D'après  la  gra- 
vure que  la  Galette  des  Beaux-Arts  en  a donnée,  la  composition  de  ce  meuble  est  assez 
bizarre  : il  comprend  une  petite  table  ronde  à un  seul  pied,  posée  comme  un  champignon 
sur  une  table  également  ronde,  mais  un  peu  plus  grande,  que  supportent  quatre  pieds  de 
bronze.  Il  y a là  plus  de  singularité  que  de  véritable  élégance.  D'autres  meubles,  d’une 
exécution  très  coquette,  ont  aussi  été  légués  par  M.  Jones  au  musée  de  Kensington  : 
l’un  d’eux  porte  avec  le  nom  de  Carlin  celui  de  Jean  Pafrat  qui,  d’après  M.  de  Cham- 
peaux, demeurait  rue  de  Charonne  en  1785.  Cette  collaboration  rappelle  celle  d'Oeben  et 
de  Riesener  et  fait  songer  au  travail  associé  d’un  maître  et  d’un  disciple. 

Pour  cette  période,  les  noms  d’ébénistes  deviennent  très  nombreux,  et  il  semble  que 
la  renommée  ne  s’est  pas  occupée  suffisamment  de  ces  habiles  ouvriers  qui  sont  des 
artistes.  Tous,  il  est  vrai,  n'étaient  pas  Français.  On  est  tenté  de  prendre  pour  un  Aile- 
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mand  ce  Guillaume  Cramer  dont  un  texte  nous  parle  dès  1771,  et  dont  le  Mobilier  national 
possède  une  commode  en  marqueterie.  Cramer  était  presque  devenu  un  des  nôtres  et 
en  1785  il  habitait  la  rue  du  Bac.  Etienne  Avril,  établi  en  1774  au  faubourg  Saint- 
Antoine,  où  il  vivait  encore  en  1792,  doit  avoir  été  un  producteur  de  quelque  importance  : 
son  nom  se  rencontre  sur  des  meubles  d’un  bon  travail,  tel  qu’un  meuble  d’appui  en 
acajou  décoré  de  plaques  en  biscuit,  qui  est  passé  de  Saint-Cloud  à Fontainebleau. 

François  Leleu,  syndic  de  la  corporation  en  1776,  à laquelle  il  appartenait  de- 
puis 1764,  est  cité  dans  les  Tablettes  de  Renommée,  en  177.3,  comme  tenant  rue  Royale 
une  fabrique  et  un  magasin  d’ébénisterie,  et  faisant  des  envois  en  province.  Les  petits 
livres  d’adresses- nous  parlent  encore  de  lui  en  1788.  On  sait  qu’il  a travaillé  pour  Mme  du 
Barry  et  pour  Marie-Antoinette.  Le  palais  de  Trianon  possède  deux  commodes  de  Leleu. 
Elles  sont  bien  d’accord  pour  le  style  avec  ce  que  peuvent  faire  supposer  les  dates  que 
nous  avons  dites.  Celle  qui  combine  le  bois  d’amarante  avec  le  bois  de  rose  démontrera 
aux  plus  incrédules  que  Leleu  était  tout  à fait  converti  à la  religion  des  formes  rectan- 
gulaires. Le  même  idéal,  un  idéal  un  peu  ennuyeux,  n’avait-il  pas  inspiré  les  deux 
commodes  étroites  et  presque  sans  décor  qu’on  a vues,  le  9 mai  dernier,  à la  vente  du 
baron  d’Ivry?  Bien  souvent,  François  Leleu  a été  trop  sage. 

Le  Louvre  conserve  une  très  jolie  petite  table  signée  du  nom  d’Adam  Weisweiler, 
entré  dans  la  corporation  en  1778.  C’était  là  encore  un  Allemand,  comme  Charles 
Richter  (1784),  dont  M.  de  Champeaux  a fait  la  connaissance  au  musée  de  Kensington. 
« Est-il  rien  de  plus  simple  et  de  meilleur  goût,  écrit-il,  que  le  grand  meuble  d’appui  de 
Richter,  dont  les  deux  vantaux  en  bois  d’amarante,  portant  les  chiffres  couronnés  du  roi 
Louis  XVI,  sont  entourés  d’une  bordure  à perles  et  surmontés  d’une  ceinture  en  bronze 
ajouré?»  Allemand  aussi,  ce  Caspar  Schneider  dont  on  voit  à Trianon  un  guéridon  décoré 
de  peintures  sous  verre.  Il  avait  été  reçu  maître  en  1786.  Le  brevet  ne  tenait  pas  compte 
de  la  nationalité  du  candidat.  Sous  Louis  XVI,  une  forte  colonie  germanique,  suivant 
d’ailleurs  l’exemple  de  Riesener , avait  envahi  la  noble  corporation  de  l’ébénisterie 
française. 

Le  plus  célèbre  de  ces  maîtres  venus  d’outre-Rhin  est  un  habile  marqueteur  qui,  au 
temps  de  notre  jeunesse,  était  connu  de  quelques  amateurs  sous  le  nom  de  David  et  dont 
la  personnalité,  longtemps  incertaine,  s’est  récemment  précisée.  Lorsque  lord  Hertford 
exposait  à l’Union  centrale,  en  1 865 , plusieurs  meubles  de  David,  nous  comprenions  que 
nous  n’avions  là  que  la  moitié  d’un  nom.  De  nouvelles  recherches  ont  été  faites.  On  a 
appris  d’abord  que  cet  ébéniste  est  celui  que  les  Anglais  appellent  assez  étrangement  David 
de  Lunéville,  et  l’on  a su  bientôt  qu’il  n’était  pas  le  moins  du  monde  de  Lunéville,  puis- 
qu’il est  né  à Neuwied,  près  de  Coblcntz.  Les  dates  manquent  encore,  mais  on  a aujour- 
d'hui le  nom  complet  de  l'artiste  mystérieux.  David  Roentgen  — car  c’est  bien  ainsi  qu’il 
s’appelait  — devait  être  encore  jeune  lorsque,  profitant  d’un  de  ses  voyages  à Paris,  il  se 
fit  recevoir  maître  en  1780. 

D’après  le  baron  Davillier,  qui  l’un  des  premiers  a jeté  quelque  lumière  sur  David 
Roentgen,  l’ébéniste  allemand  avait  établi  un  dépôt  de  ses  meubles  chez  un  miroitier  de  la 
rue  Saint-Martin.  Il  est  étrange  que  notre  ami  n’ait  pas  eu  la  pensée  d’entr’ouvrir  le 
Journal  de  George  Wille.  Il  y aurait  trouvé  sur  David  Roentgen  des  indications  tout  à 
fait  intéressantes.  On  voit  bien  par  les  mémoires  du  graveur  que  David  est  un  personnage 
très  promeneur,  qui  a conservé  son  centre  de  fabrication  à Neuwied,  qui  vient  de  temps  à 
autre  à Paris,  et  qui,  ses  affaires  faites,  retourne  aux  provinces  rhénanes.  Ce  témoignage 
est  indirectement  confirmé  par  celui  de  Grimm.  L’auteur  de  la  Correspondance  littéraire 
raconte  que  la  Révolution,  le  considérant  comme  émigré,  fit  procéder  chez  lui,  en  1793, 
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à une  formidable  saisie  : « Mon  mobilier,  habits,  linge  de  corps  et  de  ménage,  meubles 
en  bois  d’acajou,  dont  la  plupart  venaient  delà  manufacture  de  Neuwied...  tout  fut 
enlevé  ».  Il  semble  donc  que  David  Roentgen  avait  continué  à travailler  en  Allemagne  et 
qu'il  n’était  Parisien  qu’à  demi.  Il  prenait  cependant  le  titre  « d’ébéniste-méchanicien  » 
de  la  reine,  et  Pahin  de  la  Blancherie  raconte  qu’il  eut  l'honneur  de  présenter  à Louis  XVI 
un  secrétaire  en  marqueterie  dont  le  roi  voulut  bien  faire  l’acquisition  au  prix  de 
80,000  livres. 

Mais,  nous  l’avons  dit,  c’est  dans  le  Journal  de  Wille  que  le  renseignement  biogra- 
phique doit  être  cherché.  Avant  de  solliciter  et  d’obtenir  son  brevet  de  maîtrise,  Roentgen 
était  venu  à Paris  au  mois  d’août  1774.  Il  était  allé  tout  droit  frapper  à la  porte  de  son 
compatriote,  qui  l’avait  mis  en  rapport  avec  quelques  dessinateurs  et  sculpteurs.  Dès  cette 
époque,  Wille  ne  parle  jamais  de  David  sans  l’appeler  le  célèbre  ébéniste  de  Neuwied. 
A la  fin  de  1783,  le  maître  partit  pour  Saint-Pétersbourg;  il  vendit  « toute  sa  belle  ébé- 
nisterie  à l’impératrice  pour  20,000  roubles,  et  cette  princesse  — ajoute  Wille  — en  fut  si 
contente  qu’elle  lui  fit  présent  de  5, 000  roubles  de  plus  avec  une  tabatière  d’or  ».  Il 
reparut  à Paris  en  1784  et  en  1787.  Jusqu’à  présent,  c’est  la  dernière  date  qui  soit  connue. 
Nous  ignorons  à quelle  époque  mourut  ce  grand  producteur. 

Car,  David  Roentgen  qui,  dans  sa  manufacture  des  environs  de  Coblentz,  n'avait 
probablement  pas  à subir  les  fatalités  d’une  main-d’œuvre  coûteuse,  a été  un  créateur  très 
fécond.  Lors  de  la  vente  Barker,  en  1875,  le  musée  de  South-Kensington  a acquis  une 
table  en  bois  satiné  qui,  d’après  la  tradition,  aurait  appartenu  à la  princesse  de  Lamballe. 
Le  dessus  de  cette  table  est  occupé  par  une  marqueterie  polychrome  représentant  la  Fuite 
d'Enée  et  des  trophées  militaires.  Les  ornements  et  les  montures  sont  en  or  moulu.  L Art 
Journal  ajoute  que  « ce  meuble  est  l’œuvre  de  David  de  Lunéville  qui,  de  1780  à 1790, 
aurait  été  l’un  des  plus  merveilleux  faiseurs  d’ouvrages  de  marqueterie1.  » C’est  là  une 
formule  dont  Riesener  aurait  le  droit  de  se  plaindre,  car  le  marqueteur  idéal,  c’était  lui. 

David  Roentgen  était  certainement  un  habile  homme.  Le  legs  fait  par  M.  Jones  au 
musée  de  Kensington  comprend,  indépendamment  d’une  table  pareille  à celle  de  la  collec- 
tion Barker,  un  bureau  plat  qui  emprunte  son  décor  à des  plaques  de  Sèvres  et  à des  pan- 
neaux en  marqueterie,  ainsi  qu’un  secrétaire  dont  l’abattant  est  orné  de  cuivres  ciselés. 
Tous  ces  meubles  sont  de  style  Louis  XVI,  et  M.  de  Champeaux  nous  paraît  avoir  exacte- 
ment caractérisé  David  Roentgen  lorsqu’il  le  qualifie  de  néo-grec.  C’est  ainsi  qu’il  nous 
avait  apparu  à l’exposition  organisée  par  l’Union  centrale  en  i865.  Nous  avions  particu- 
lièrement remarqué,  parmi  les  raretés  envoyées  par  lord  Hertford,  un  bonhenr  du  jour  en 
bois  de  rose  dans  lequel  sont  incrustés  des  ornements  figurant,  ici  une  lyre,  là  un  casque. 
Ces  applications  sont  faites  avec  des  bois  teintés  en  vert,  en  jaune  ou  en  brun  et  leurs 
colorations  harmonieuses  n’ont  rien  qui  puisse  déplaire  aux  puristes.  Il  est  certain  que, 
dans  l’art  de  la  marqueterie,  David  Roentgen  a été  pour  Riesener  un  rival  redoutable. 

Selon  toutes  les  vraisemblances,  Guillaume  Beneman  était  aussi  un  Allemand.  Son 
nom  n’est  guère  connu  que  depuis  la  dernière  exposition  de  l’Union  centrale,  et  sa  bio- 
graphie ignorée  ne  comporte  encore  que  la  date  de  sa  réception  à la  maîtrise  (1785).  C’est 
bien  peu  pour  un  artiste  qui  a tant  de  parti  pris  et  de  vaillance.  Pour  l’architecture  de  ses 
meubles,  Beneman  est  absolument  un  maître  des  dernières  années  de  Louis  XVI;  mais 
pour  la  décoration  des  surfaces,  il  reprend  hardiment  la  tradition  de  la  veille,  et  bien  peu 
ont  utilisé  le  cuivre  avec  autant  de  courage.  Ces  somptueuses  garnitures  de  métal  sont 
dues  à des  artistes  dont  nous  avons  le  regret  d’ignorer  les  noms.  M.  de  Champeaux  croit 


1.  Journal  officiel , 12  octobre  1875. 
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savoir  que  Beneman  travaillait  d’ordinaire  sur  les  dessins  de  Dugourc,  ou  du  moins  qu’il 
s’est  inspiré  de  ses  modèles  lorsqu’il  a fait  pour  Marie-Antoinette  les  beaux  meubles  qui. 
placés  originairement  à Saint-Cloud,  sont  aujourd’hui  au  Louvre  et  à Fontainebleau.  Il 
nous  semble  que,  sous  la  main  de  Beneman,  les  croquis  de  Dugourc  ont  pris  de  l’ampleur 
et  de  la  majesté.  Les  deux  commodes  qu’on  a vues  à l’exposition  des  Champs-Elysées 
sont  véritablement  admirables,  et  l'on  se  demande  si  l'on  doit  préférer  celle  dont  le  pan- 
neau est  orné  d'un  médaillon  de  porcelaine  ou  celle  qui,  faite  d’acajou  et  d’amarante,  se 
décore  d’un  trophée  de  bronze  formé  d’un  bouclier,  de  carquois,  de  drapeaux  et  de 
feuillages.  D’après  Y Almanach  des  commercants,  Beneman  travaillait  encore  à Paris  en  1802. 

L’année  meme  où  elle  s’affiliait  Beneman,  la  corporation  des  menuisiers-ébénistes 
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Commode  en  bois  d’acajou,  par  Guillaume  Beneman. 


(Palais  de  Fontainebleau.) 


accordait  un  brevet  de  maîtrise  à un  'autre  étranger,  F.  Schwerdfeger  (1785).  On  le  consi- 
dérait sans  doute  comme  un  artiste  sérieux,  puisqu’il  fut  chargé  de  l’exécution  de  l’ar- 
moire à bijoux  de  Marie-Antoinette.  L’œuvre  a dû  être  terminée  en  1787,  car  c'est  la  date 
que  portent  les  peintures  dont  elle  a été  décorée  par  le  miniaturiste  Degault.  Ce  meuble, 
qu’on  a vu  si  longtemps  au  Musée  des  souverains,  est  bien  connu  des  amateurs.  Je  ne  le 
décris  pas,  parce  qu’il  est  commenté  partout,  notamment  dans  le  catalogue  de  M.  Barbet 
de  Jouy.  Nous  avons  fait  des  efforts  héroïques  pour  parvenir  à admirer  le  serre-bijoux  de 
Marie-Antoinette  : nos  efforts  sont  restés  vains.  Grâce  sans  doute  à l'infirmité  du  dessina- 
teur qui  en  a donné  le  modèle,  ce  meuble,  platement  rectangulaire,  nous  a toujours  paru 
d’une  froideur  extrême  : il  a d'ailleurs  reçu  un  décor  qui  ne  s'harmonise  pas  avec  les 
formes.  C’est  la  seule  œuvre  connue  de  Schwerdfeger  : elle  ne  lui  fait  aucun  honneur. 

11  y avait  pourtant  encore  dans  l’ébénisterie  parisienne  beaucoup  de  gens  d’esprit  qui, 
luttant  contre  la  sagesse  envahissante,  ne  renonçaient  pas  à tout  caprice.  Notre  érudition 
est  si  nouvelle  sur  ces  belles  questions  d'histoire  qu’il  serait  imprudent  d'aventurer  une 
affirmation  trop  catégorique  : il  semble  néanmoins  que,  sans  être  un  créateur  de  premier 
ordre,  Claude-Charles  Saunier  a été  un  artiste  intéressant.  Sa  vie  est  malheureusement 
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bien  inconnue.  M.  de  Champeaux  le  fait  débuter  en  1752.  Presque  tous  les  meubles  de 
Saunier  étant  conçus  dans  le  style  Louis  XVI,  nous  avons  un  instant  considéré  cette  date 
comme  douteuse.  Elle  doit  être  exacte.  Nous  avons  récemment  acquis  la  certitude  que 
Saunier  a travaillé  sous  Louis  XV  et  qu’il  a,  au  temps  de  sa  première  manière,  compris 
les  élégances  de  l’art  à la  mode  de  1760.  Le  fait  demeurera  constant  pour  ceux  qui,  à la 
dernière  vente  du  baron  de  Beurnonville  (juin  1884)  ont  étudié  le  petit  bureau  en  bois 
satiné,  à trois  tiroirs  et  à pieds  contournés,  sur  lequel  Saunier  a inscrit  son  nom.  Ce 
meuble  est  incontestablement  du  temps  de  Mme  de  Pompadour.  La  forme  en  est  très  élé- 
gante : les  garnitures  de  cuivre  sont,  il  est  vrai,  d’une  ciselure  un  peu  commune,  mais 
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Commode  en  bois  d'acajou,  par  C.-C.  Saunier. 
(Palais  de  Fontainebleau.) 


elles  sont  bien  du  moment.  N’est-on  pas  autorisé  à croire  qu’au  début  de  sa  carrière 
Saunier  n’était  pas  en  situation  de  réclamer  le  concours  des  bons  ouvriers  du  métal?  11 
eut  bientôt  des  collaborateurs  plus  habiles. 

Quoi  qu  il  en  soit,  Saunier  ne  tarda  pas  à adopter  le  goût  nouveau.  Ses  productions 
principales  appartiennent  pleinement  au  style  Louis  XVI.  Nous  n’en  voudrions  pas  d’autre 
preuve  que  la  commode  en  acajou  prêtée  par  le  palais  de  Fontainebleau  à l’exposition  de 
l’Union  centrale.  D'ailleurs,  le  nom  de  Saunier  figure  encore  dans  un  almanach  de  1791. 
Enfin  son  œuvre  est  là,  et  elle  nous  dit  combien  sa  conversion  fut  sincère.  Saunier  nous  a 
été  révélé,  en  1 865 , par  un  des  meubles  que  lord  Hertford  avait  envoyés  aux  Champs- 
Elysées.  Les  curieux  n’ont  pas  oublié  ce  grand  secrétaire  en  bois  d'amarante  dont  la 
sévérité  est  égayée  par  des  bronzes  superbes.  Un  marbre  blanc,  que  circonscrit  une  galerie 
ajourée,  forme  le  dessus  du  meuble.  Au-dessous  court  une  frise  au  centre  de  laquelle  deux 
femmes,  d’un  modelé  gras  et  libre  comme  si  elles  étaient  écloses  sous  l’ébauchoir  de  Clo- 
dion,  couronnent  un  écusson  sans  armoiries.  Le  corps  de  ces  deux  femmes  se  termine  en 
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rinceaux.  Sur  le  panneau  central,  le  cuivre  dessine  un  ovale  soutenu  par  un  ruban  qui 
encadre  l’entrée  de  la  serrure.  La  signature  de  Saunier  est  gravée  dans  le  bois  au-dessous 
de  la  tablette  de  marbre.  Plus  récemment,  on  a vu  chez  M.  Double,  un  autre  ouvrage  du 
même  ébéniste.  C’était  un  seau  à couvercle,  de  forme  carrée,  en  bois  de  rose,  garni  d’une 


C.-C.  Saunier.  A Fontainebleau,  comme  autrefois  chez  lord  Hertford  et  chez  M.  Double, 
nous  nous  trouvons  en  présence  d’un  artiste  qui  mériterait  une  renommée  meilleure. 

Au  surplus,  tous  les  ébénistes  ont  du  talent  sous  Louis  XVI.  Le  maître  qui  signe 
R.  Lacroix  n’est  pas  un  inventeur  bien  original,  mais  il  montre  du  goût  et  du  savoir  dans 
la  commode  à deux  vantaux  que  conserve  notre  cher  petit  musée  du  quai  d'Orsay.  Nous 
ne  connaissons  aucune  œuvre  de  Nicolas  Héricourt;  toutefois,  comme  il  avait  travaille 
pour  le  duc  d’Aumont,  comme  il  figure  en  1782  dans  la  liste  des  créanciers  du  noble 
amateur,  on  doit  supposer  qu’il  savait  son  métier  et  qu’il  était  pour  quelque  chose  dans 
la  fabrication  des  meubles  d’acajou  décrits  à son  catalogue.  Moreau,  qui  demeurait  rue  de 
l’Echelle  en  1 78 5 , était  aussi  un  bon  ouvrier  de  l’acajou.  A la  même  époque,  d’autres 
artistes  dont  les  noms  ne  nous  sont  pas  connus  sculptaient  finement  le  bois  qu’attendaient  de 
savants  doreurs:  ils  l’assouplissaient  en  rubans  dénoués,  en  guirlandes  fleuries,  en  réseaux 
de  dentelle,  avec  une  sûreté  d’outil  pareille  à celle  que  Gouthière  faisait  paraître  dans  la 
délicate  manœuvre  du  bronze.  Mais  ces  choses  sont  connues,  et  je  n’insiste  pas. 

J’abrège  aussi  une  conclusion  d’ailleurs  devinée.  Tout  en  admirant  les  jolis  petits 
chefs-d'œuvre  de  Riesener  et  de  David  Roentgen,  de  Leleu  et  de  Carlin,  on  se  heurte  à la 
terrible  question  : le  meuble  doit-il  être  un  bijou?  Doit-il  offrir  au  regard  l’amusante  curio- 
sité d’un  bibelot?  Non;  il  faut  que,  dans  la  construction  comme  dans  le  décor,  il  réponde 
à une  exigence  de  la  vie  réelle  et  qu’il  satisfasse  l’œil  par  une  solidité,  une  fermeté  d’assiette 
qui  ne  doit  pas  être  seulement  apparente.  Ces  petits  bureaux  de  Riesener,  perchés  sur  de 
hautes  jambes,  n’inspirent  pas  confiance.  Les  choses  qu'on  y pourrait  écrire  seraient 
fragiles  et  frivoles  comme  les  poésies  de  V Almanach  des  muses.  Cet  art  du  temps  de 
Louis  XVI  estcharmant,  mais  il  est  petit.  Et  si  vous  voulez  bien  y regarder  de  près,  vous 
reconnaîtrez  que,  par  son  culte  pour  les  lignes  droites,  par  ses  tendances  pseudo-antiques, 
il  est  le  commencement  de  la  fin,  la  transition  qui  préparé  le  cruel  triomphe  de  l’empire  et 
de  l’ennui.  Déjà  le  peintre  des  Horaces  a introduit  dans  ses  tableaux  des  meubles  mena- 
çants, et  déjà  une  Égypte  arbitraire  et  menteuse  met  à tous  les  angles  ses  sphinx  peu 
authentiques.  Plus  de  sourire  dans  la  forme  et  plus  de  chaleur!  Par  la  porte  fatale  que 
David  a ouverte,  on  sent  venir  un  vent  glacé,  et  l’heure  arrive  ou,  voyant  l'idéal  se 
refroidir.,  l’historien  transi  demande  son  manteau. 


chute  de  fruits  et  d’une  frise  à rinceaux  en  bronze  doré.  Ici  une  signature  complète  : 


Paul  Mantz. 
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LE  MUSÉE  FILANGIERI 


rès  certainement,  l'exposition  internationale,  en  ce 
moment  ouverte  à Turin  est,  pour  tous  ceux  qui 
suivent  avec  attention  les  progrès  des  étrangers  dans 
le  domaine  de  Part  appliqué  à l’industrie,  un  té- 
moignage irrécusable  des  efforts  faits  en  ce  sens  par 
nos  voisins  de  l'Italie  et  des  résultats  auxquels 
ceux-ci  sont  déjà  parvenus.  Mais,  si  réels  que  soient 
déjà  les  progrès  réalisés  depuis  une  dizaine  d’an- 
nées dans  ce  pays,  on  peut  dire  qu’ils  sont  loin 
encore  de  ce  que  peuvent  faire  prévoir  les  tentatives 
énergiques  du  gouvernement  italien  et  des  amateurs 
généreusement  inspirés  par  la  pensée  de  relever  les 
glorieuses  traditions  de  l’industrie  de  leur  patrie. 


Armes  anciennes,  épées,  poignards,  hallebardes,  etc.,  du  musée  Filangieri. 


Ces  tentatives,  il  appartient  à un  recueil  comme  la  Revue  des  Arts  décoratifs  de  les 
signaler. 


Au  premier  rang  des  entreprises  ayant  pour  objet  l’organisation  de  l’enseignement 
professionnel  des  ouvriers,  il  faut  mettre  la  création  de  l’école  industrielle  de  Naples,  due 
à l’initiative  du  prince  Gaetano  Filangieri,  qui  non  content  de  doter  libéralement  de  ses 
deniers  cet  établissement  qu’il  dirige  lui-même  avec  une  sollicitude  et  une  intelligence  dont 


on  va  avoir  tout  à 
l’heure  la  preuve, 
vient  d’y  adjoindre 
encore  le  don  ma- 
gnifique d’un  mu- 
sée admirable  formé 
de  ses  collections 
qu’on  estime  à plu- 
sieurs millions. 

C’est  une  phy- 
sionomie des  plus 
intéressantes  que 
celle-ci,  et  qui  im- 
pose le  respect.  A ce 
grand  seigneur  ita- 
lien qui  met  toute 
sa  fortune,  tout  son 
temps,  sa  profonde 
érudition,  une  acti- 
vité indomptable  au 
service  des  progrès 
industriels  de  sa 
ville  natale,  on  ne 
trouverait  à oppo- 
ser chez  nous  que 
le  duc  de  Luynes  : 
même  dévouement 
éclairé  chez  tous 
deux;  même  géné- 
rosité infatigable, 


Buste  en  bronze  d'un  des  ancêtres  du  prince  Filangieri. 


employée  pour  une 
cause  identique. 

Né  à Naples 
en  1824,  don  Char- 
les Filangieri, 
prince  de  Satriano, 
est  un  peu  Fran- 
çais par  son  père, 
qui  servit  comme 
général  sous  les 
ordres  de  Napo- 
léon Ier.  Sa  famille 
est  de  la  plus  haute 
noblesse  ; elle  des- 
cend d’un  Breton 
de  la  suite  de  Ro- 
berto  Guiscardo 
qui,  à l’époque  de 
la  conquête  de  la 
Pouille  et  de  la  Si- 
cile, c’est-à-dire  il 
y a à peu  près  neuf 
cents  ans,  était  sol- 
dat et  baron . Neveu 
du  célèbre  auteur 
de  la  Scien^a  délia 
le  gislatur  a,  le 
prince  de  Satriano 
n’avait  pas  vingt 
ans  que  déjà  il  pu- 


bliait un  traité  sur  la  typographie  et  divers  mémoires  sur  des  sujets  artistiques.  Il  s’adonna 
aussi  avec  passion  à l’architecture,  puis  s’occupa  d’administration  et  d’agriculture  avec 
cette  énergie  de  volonté  qui  est  un  des  traits  distinctifs  de  sa  nature  et  qui  lui  permit  de 
reconstituer  le  patrimoine  de  sa  famille,  en  réalisant  une  des  plus  grandes  fortunes  de 
l’Italie. 

Passionné  pour  les  arts,  d’une  érudition  historique  remarquable,  il  n’en  poursuivit 
pas  moins  ses  études  favorites;  et,  tout  en  voyageant  pour  ses  affaires,  soit  à Paris  ou  il  fait 
encore  maintenant  des  séjours  réguliers  chaque  année,  soit  ailleurs,  il  put  former  une  col- 
lection de  tableaux  et  d’objets  d’art  des  plus  variées  et  des  plus  rares.  Le  noyau  de  cette 
collection  lui  est  venu  par  sa  grand'mère,  la  princesse  de  Paterno.  Il  l’augmenta  avec  un 
goût,  un  soin,  une  intelligence  de  curieux  lettré  pour  qui  les  plus  vives  jouissances  de  la 
vie  se  résument  dans  la  possession  des  belles  œuvres  d’autrefois.  Tout  d’abord  il  acheta 
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tout  ce  qui  lui  plaisait,  sans  mettre  beaucoup  d’ordre  dans  ses  choix;  peu  à peu  il  épura 
ses  collections  et  sut  leur  donner  une  signification  précise. 

Son  but  était  de  réunir  les  éléments  d’une  sorte  d'apothéose  de  l’ancien  art  napoli- 
tain. Pour  l’atteindre  il  ne  négligea  rien,  ni  les  recherches  patientes  de  documents  de 
toute  espèce,  inédits  ou  non,  dans  toutes  les  bibliothèques  de  l’Europe,  que  copièrent  pour 
lui  une  douzaine  de  secrétaires,  ni  les  acquisitions  méthodiquement  conduites  de  tous  les 
objets  d’art  imaginables,  d’origine  nettement  caractérisée. 

Le  prince  Filangieri,  par  ses  investigations  savantes,  est  arrivé  ainsi  à une  conclusion 
fort  importante  au  point  de  vue  de  l’histoire  de  l’art,  et  qu’il  s’applique  de  toutes  ses  forces  à 


Façade  du  musée  Filangieri,  à Naples. 


taire  prévaloir,  apportant  dans  les  discussions  qui  en  sont  nées  une  espèce  de  coquetterie  à 
attribuera  sa  ville  natale  la  priorité  dans  le  mouvement  artistique  d’oii  sortit  la  renaissance 
des  arts  en  Italie  au  xvc  siècle.  Le  problème  est  aussi  grave  que  compliqué,  et  n'est  pas  de 
ceux  qu’on  puisse  aborder  légèrement  dans  une  étude  rapide.  On  sait  que  Vasari,  dont  les 
assertions  sont  toujours  respectueusement  écoutées  quand  il  s’agit  de  l'histoire  de  l’art 
italien,  reconnaît  au  grand  artiste  Nicola  Pisano  une  action  initiale  prépondérante  dans 
le  mouvement  de  la  Renaissance,  qu’il  ne  fait  pas  remonter  au  delà.  Or,  d’une  part,  les 
recherches  d’érudits  modernes,  tels  que  Rumhow,  Crowe  et  Cavalcaselle,  Forster,  Grimm, 
Lübke,  etc,  ont  démontré  que  Pisano  n’était  pas  Toscan,  mais  Napolitain;  ce  qui,  du 
même  coup,  restitue  au  royaume  de  Naples  la  gloire  d’avoir  été  le  berceau  du  brillant 
initiateur;  d’autre  part,  le  prince  Filangieri,  s’appuyant  sur  ses  travaux  personnels,  affirme 
qu'il  y avait  antérieurement  à la  naissance  du  Pisan,  dans  la  ville  de  Naples  et  dans  toute 
la  partie  de  l'Italie  méridionale  qui  l'entoure,  une  floraison  puissante  d’artistes  dans  tous  les 
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genres,  dont  l’influence  est  attestée  par  les  œuvres  qui  subsistent.  Telle  est  la  théorie  qu’il 
soutient  et  qu'il  développe,  il  faut  le  dire,  avec  l’appui  de  documents  des  plus  importants 
dans  un  ouvrage  en  cours  de  publication,  merveille  de  luxe  typographique,  intitulé: 
Documents  pour  l'histoire  de  l'art  et  de  l'industrie  et  des  mœurs  de  Naples  du  xve  au  xvi“ 
siècle.  Le  premier  volume  seul  a paru  ; par  le  nombre  des  documents  inédits  qu’il 
contient  et  qui  sont  d’un  intérêt  de  premier  ordre,  il  montre  de  quels  matériaux  nouveaux 
le  livre  entier  enrichira  la  science  historique. 

C'est  pour  remplir  complètement  le  programme  qu’il  s’est  tracé  et  pour  lui  donner 
toute  son  unité,  que  le  prince  Filangieri  a fondé  à Naples  les  deux  établissements  dont  nous 


voulons  parler  : i°  le  musée  formé  de  ses  collections  généreusement  données  par  lui  à sa 
ville  natale  en  1 88 1 ; 2°  l’école  industrielle. 

Le  musée  Filangieri  n’est  pas  encore  ouvert  au  public,  mais  il  le  sera  bientôt.  On 
procède  actuellement  à son  installation  dans  un  superbe  monument  acheté  par  le  prince 
et  qui  est  situé  au  beau  milieu  de  Naples,  en  une  des  plus  larges  et  des  plus  populeuses 
rues.  Il  comprend  environ"  2,800  objets  qui  offrent  des  spécimens  de  choix  des  diverses 
branches  de  l’art  : tableaux,  sculptures,  céramique,  orfèvrerie,  armurerie,  etc,  etc.  La  section 
de  céramique  est  l’une  des  plus  complètes  et  des  plus  curieuses.  Elle  contient  les 
productions  typiques  de  toutes  les  fabriques  de  l’Europe,  de  France,  d’Espagne,  d’Allemagne, 
d'Orient,  et  surtout  de  l’Italie.  La  manufacture  de  Sèvres  y est  représentée  par  un  service 
de  quatre  cents  pièces,  en  pâte  tendre.  Un  intérêt  spécial  s’attache  à l’ancienne  céramique 
napolitaine  qui  a produit  les  porcelaines  de  Capodimonte,  de  l’époque  de  Charles  III  et  de 
Ferdinand  IV.  Nous  signalerons  au  premier  rang,  parmi  celles-ci,  une  pendule  très  origi- 
nale du  temps  de  Charles  III,  formée  par  des  amours,  des  fleurs  et  des  arabesques,  ornée  de 
bronzes  très  fins,  et  mesurant  y5  centimètres  de  hauteur  sur  55  de  largeur.  Un  groupe  en 
porcelaine  de  Capodimonte,  pâte  tendre,  figure  une  Pieta  ; il  est  attribué  au  célèbre 
Tagliolini,  dont  les  œuvres  sont  extrêmement  recherchées,  comme  on  sait.  Philippe 


Groupe  en  porcelaine  de  Capodimonte. 
(Collection  du  Musée  Filangieri,  h Naples.) 
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Tagliolini,  artiste  vénitien,  fut  appelé  en  1781  à Naples,  comme  directeur  des  modeleurs 
de  la  manufacture  de  porcelaines  de  Capodimonte,  malgré  la  vive  opposition  que  lui  fit  la 
rivalité  du  peintre  du  roi  de  Naples,  Francesco  Calebrano.  Les  admirateurs  de  Tagliolini 
en  font  comme  un  précurseur  de  Canova  dans  la  recherche  et  le  retour  du  sentiment  de 
l’antique,  avec  cette  différence  que  Canova  put  sculpter  des  colosses  de  marbre,  tandis  que 
cet  artiste  dut  se  résigner  à modeler  des  miroirs  et  des  statuettes  en  biscuit  ou  en  porcelaine. 
Il  est  certain  que  les  œuvres  de  Tagliolini  que  nous  avons  pu  voir  dans  les  vitrines  du 
château  royal  de  Capodimonte,  à Naples,  donnent  une  haute  idée  de  son  habileté.  Nous 
avons  surtout  présente  à la  pensée  sa  vaste  et  mouvementée  composition  de  Jupiter 
foudroyant  les  Titans,  qui  est  une  véritable  merveille  d’exécution.  Les  petits  groupes  que 
nous  reproduisons  ici  donnent  une  idée  de  la  délicatesse  de  ses  œuvres. 

Après  la  collection  de  céramique  vient  celle  des  armes  anciennes,  qui  compte  des 

œuvres  de  tout  premier  ordre,  signées 
des  noms  les  plus  célèbres  et  apparte- 
nant à toutes  les  catégories  connues. 

Dans  l’examen  trop  rapide  qu’il  nous 
a été  permis  d’en  faire,  nous  avons 
surtout  remarqué  une  lame  de  Brescia 
de  1471,  arme  vraiment  royale,  d’ori- 
gine certainement  française  et  qui 
montre,  dans  l’enroulement  élégant 
des  fleurs  dont  la  garde  est  encadrée^, 
un  médaillon  représentant  le  portrait 
de  Henri  IV.  Le  comte  de  Nieuwer- 
kerque,  en  J 1867,  ayant  eu  l’occasion 
d’admirer  ce  joyau,  voulut  à toute  force 
l’acquérir  pour  notre  Musée  des  sou-  - 
verains  du  Louvre:  mais  il  en  offrit  en  c , 

Statuette  en  porcelaine  de  Capodimonte,  . . ..  ...  r - . . Statuette  en  porcelaine  de 

par  Tagliolini.  vain  j usq u a dix  mule  francs  : le  prince  CapoJimome,  par  Tagliolini. 

Filangieri  ne  voulut  pas  s’en  dessaisir. 

Nous  11e  dirons  rien  des  tableaux,  bien  que  le  musée  en  possède  de  très  beaux 
(soixante-dix  anciens  et  un  nombre  égal  de  modernes).  Bernardino  Luini,  Andrea  del 
Sarto,  Titien,  Giorgione,  Tiepolo,  Guardi,  Luca  Giordano,  etc.,  figurent  là  avec  des  pein- 
tures exquises;  Lebrun,  Fragonard,  Vanloo,  Boucher  rappellent,  en  des  morceaux  tout  à 
fait  délicieux  et  bien  choisis,  les  grâces  de  l’école  française  et  sa  science  des  lois  décoratives. 
Les  autres  sections  du  musée  sont  non  moins  intéressantes,  et,  sans  nous  livrer  ici  à des 
descriptions  dont  nous  n’avons  pas,  hélas!  le  loisir,  nous  nous  bornerons  à dire  que  la  série 
des  émaux  est  d’une  richesse  extrême;  que  les  miniatures,  les  éventails,  les  pendules,  les 
bronzes  otfrent  les  plus  rares  spécimens  de  notre  art  français  du  xvm'  siècle,  et  qu’enfin, 
parmi  les  sculptures  sur  bois,  il  se  trouve  une  série  de  puppi  comme  il  n’en  existe  nulle 
part.  Il  y a là  une  quantité  de  petits  personnages,  d’animaux,  de  menus  objets  en  bois 
sculpté,  qui  sont  de  pures  merveilles  de  fabrication  uniquement  napolitaine.  Naples  a eu, 
comme  on  sait,  aux  siècles  précédents,  une  école  de  sculpteurs  sur  bois  qui  compta  de  très 
babil . artistes,  et  dont  les  œuvres,  admirables  de  vérité,  de  sentiment,  dédaignées  il  y 
a trente  ans  comme  de  futiles  jouets  d’enfants,  sont  aujourd’hui  de  la  plus  grande  rareté. 

Arrivons  maintenant  à l’école  industrielle  fondée  par  le  prince  Filangieri.  Cette 
école,  instituée  par  décret  royal  du  mois  de  novembre  1878,  fonctionne  depuis  1880  avec  le 
plus  grand  succès.  Elle  compte,  à l’heure  qu’il  est,  à peu  près  25o  élèves.  Elle  est  grandio- 
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sement  installée  dans  l’ancien  hôtel  des  pages  des  rois,  près  de  la  basilique  de  Santo- 
Francesco  de  Paola,  et  a un  budget  annuel  fort  respectable,  budget  régulier  que  lui  four- 
nissent les  deux  ministères  de  l’instruction  publique  et  de  l’agriculture  et  du  commerce, 
la  municipalité  et  la  Banque  de  Naples,  et  qui  s’élève  à la  somme  de  75,000  francs  par  an. 
Elle  a un  conseil  dirigeantjprésidé  par  le  prince  Filangieri,  qui  est  l’âme  de  cet  établisse- 
ment, toujours  en  quête  d’améliorations  à réaliser,  de  développements  à apporter,  inspi- 


Jardin  d’étude  de  l’École  industrielle  de  Naples. 


rant  les  programmes,  créant  des  conférences,  allant  chercher  dans  toutes  les  institutions 
similaires  de  France,  d’Angleterre  ou  d’Allemagne  les  exemples  de  progrès,  les  règlements, 
les  machines-outils  destinées  aux  démonstrations  des  professeurs,  les  livres  de  biblio- 
thèque, et  même  des  cartes  mixtes  pour  habituer  les  élèves  à une  bonne  exécution  manuelle. 

L'enseignement  de  l’école  comprend  deux  divisions  générales  bien  distinctes  : il  est 
théorique  et  professionnel.  L’enseignement  théorique  est  donné  avec  le  plus  grand  esprit 
de  méthode  par  des  professeurs  distingués;  il  a été  calqué  absolument  sur  les  programmes 
suivis  actuellement  dans  les  écoles  de  la  ville  de  Paris.  Les  élèves  reçoivent  graduellement 
les  leçons  de  dessin  avec  toutes  les  applications  ornementales  et  décoratives.  Les  prin- 
cipes pédagogiques  que  la  société  de  l'Union  centrale  a fait  triompher  en  France  et  qui 
régissent  nos  programmes  officiels  ont  été  adoptés  par  le  prince  Filangieri  pour  son  école 
industrielle;  c’est-à-dire  que  l’usage  de  la  photographie  est  prohibé,  et  que  les  élèves  ne 
dessinent  que  d'après  le  plâtre  ou  la  nature.  Les  directeurs  artistiques  de  l'école  sont  deux 
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peintres  éminents,  MM.  D.  Morelli  et  Palizzi.  Les  professeurs,  au  nombre  de  douze,  s’ap- 
pliquent à répandre  fidèlement  ces  excellentes  méthodes. 

L’enseignement  professionnel  n’est  pas  encore  complètement  organisé.  Pourtant 
l'école  est  déjà  pourvue  de  plusieurs  ateliers  qui  fonctionnent  et  sont  pourvus  de  tout 
l’outillage  nécessaire  : ateliers  de  céramique,  de  modelage,  de  ciselure,  d'ébénisterie  et  de 
sculpture  sur  bois,  de  joaillerie  et  d’orfèvrerie.  Chaque  atelier  est  dirigé  par  un  contre- 
maître qui,  l'outil  à la  main,  complète  l’éducation  théorique  de  l’élève  en-  lui  apprenant 
l’application  pratique  du  dessin,  les  règles  du  métier.  L’atelier  de  la  céramique  est  parti- 
culièrement installé  avec  luxe,  sans  qu’aucun  des  accessoires  nécessaires  qu’on  voit  dans 
les  fabriques  les  plus  considérables  fasse  défaut.  Un  musée  spécial  y est  adjoint,  dans 
lequel  les  élèves  trouvent  les  spécimens  les  plus  variés  de  la  céramique  et  des  modèles 
dont  l'intérêt  est  purement  technologique. 

L'installation  de  l'École  industrielle  de  Naples  est  admirable,  et  telle  qu’on  n'en  sau- 
rait rêver  de  plus  parfaite  au  point  de  vue  extérieur.  Elle  se  trouve  dans  un  grand  bâti- 
ment, qui  a un  air  d’ancien  couvent,  et  dont  les  jardins  plongent  directement  dans  la  mer. 
De  la  fenêtre  du  cabinet  du  directeur,  oü  nous  nous  trouvions,  nous  apercevions  devant  nous 
ce  merveilleux  golfe  de  Naples  ruisselant  de  lumière,  avec  sa  ceinture  de  montagnes  odo- 
riférantes, au  bas  desquelles  dorment  Sorrente,  Castellamare,  et  le  Vésuve  soufflant  son 
éternel  jet  de  fumée;  et  Capri  qui,  sur  le  miroir  éclatant  de  la  mer  bleue,  n’est  qu’une 
tache  brune.  Dans  le  jardin,  à l’ombre  des  grands  arbres  qui  projettent  leur  ombre  sur 
les  hautes  et  vieilles  murailles  de  l’école,  nous  voyons  deux  élèves  qui  ont  installé  leur 
chevalet  devant  un  massif  de  rhododendrons  et  copient  avec  attention  ces  belles  fleurs 
vivantes  pour  s’en  servir  comme  motif  décoratif  dans  l’atelier  de  céramique  dont  ils  font 
partie.  Il  y a ainsi  dans  l’école  tout  près  de  200  élèves  qui  profitent  de  l’expérience  du 
prince  Filangieri  et  répondent  à son  zèle  éclairé.  D'ici  peu,  ces  élèves  seront  des  ouvriers 
habiles,  et  il  n'y  a aucun  doute  à avoir  sur  la  transformation  et  les  progrès  qu'ils  sauront 
imprimer  à la  vieille  et  glorieuse  industrie  de  leur  pays. 

Victor  Champier. 


Fragment  de  sculpture  antique  relevé  à Amalli,  par  M.  Henri  Fourdinois. 


LES  PLAFONDS  AU  XVIIe  SIECLE 

e xvn®  siècle  a été  marqué  en  Italie  par  la  fusion  de  tous 
les  principes  qui  avaient  lutté  dans  l’époque  précédente. 
L’école  bolonaise,  qui  a opéré  cette  fusion,  a été  correcte 
et  savante  plutôt  qu'initiatrice,  et  si  l’inspiration  n’est 
pas  son  caractère  dominant,  elle  a su  se  préserver  des 
écarts  de  goût  qu’on  a reprochés  aux  derniers  sectateurs 
de  Michel-Ange  et  du  Corrège.  C’est  l’époque  du  déve- 
loppement des  académies,  et  ces  corps,  conservateurs 
obligés  d'une  tradition,  se  sont  peu  à peu  emparés  de 
l’enseignement,  en  lui  imprimant  une  tendance  raison- 
nable, mais  uniforme.  Sous  leur  influence  toujours  crois- 
sante, les  élèves  ne  furent  plus  exposés  aux  vexations  de 
l’apprentissage  et  aux  incertitudes  sur  la  direction  à suivre.  Des  écoles,  conçues  d’après 
le  plan  que  les  Carrache  avaient  donné  à Bologne,  s’ouvrirent  dans  toutes  les  villes 
d’Italie,  et  la  manière  de  concevoir  l’art  prit  en  quelque  sorte  un  caractère  officiel. 

Annibal  Carrache,  le  Guide  et  Pierre  de  Cortone  sont  les  décorateurs  italiens  qui  acqui- 
rent le  plus  de  renommée  au  xvne  siècie;  ce  dernier  surtout,  bien  qu’il  n’ait  jamais  eu  beau- 
coup d’élévation  dans  le  style,  a fait  des  plafonds  d’une  très  grande  célébrité,  entre  autres 
celui  du  palais  Barberini  à Rome,  et  ceux  du  palais  Pitti  à Florence.  Pierre  de  Cortone  a 
fait  preuve  dans  tous  ses  ouvrages  d’une  singulière  habileté  pour  l’agencement  des  dra- 
peries volantes,  et  ses  peintures  décoratives,  sans  atteindre  jamais  une  bien  grande  puissance 
dans  le  ton,  ont  pourtant  un  charme  incontestable.  Son  élève  Romanelli,  qui  tut  appelé  en 
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France,  a hérité  de  son  savoir  pour  l'agencement  des  figures,  sans  avoir  les  mêmes  séduc- 
tions dans  le  mode  d’exécution.  Les  plafonds  qu'il  a peints  dans  les  salles  du  Musée  des 
antiques,  au  Louvre,  peuvent  donner  un  idée  très  nette  de  la  manière  des  peintres  italiens 
à cette  époque.  A la  fin  du  xvii*  siècle,  le  goût  des  ornements,  qui  s'était  un  peu  effacé 
devant  les  grandes  compositions  historiques  et  allégoriques,  se  développa  de  nouveau  et 
on  put  prévoir,  par  la  présence  des  amours  et  des  guirlandes  de  fruits  et  de  fleurs,  qu'un 
style  nouveau  et  plus  contourné  allait  devenir  prépondérant. 

En  France,  le  goût  des  plafonds  à grands  sujets  ne  s'est  développé  qu'assez  taid,  et 
l'obligation  où  l’on  était  de  faire  venir  des  peintres  étrangers  témoigne  de  notre  pénurie 
sous  ce  rapport.  Nous  ne  manquions  pourtant  pas  d’hommes  habiles  dans  la  décoration, 
mais  ils  étaient  architectes  et  sculpteurs  plutôt  que  peintres.  Plusieurs  artistes  ont  porté  le 
nom  de  Lepautre  et  ils  occupent  une  place  importante  dans  l’art  décoratif  du  xvii*  siècle, 
mais  la  peinture  ne  remplit  qu’un  rôle  accessoire  dans  leurs  ouvrages.  C’est  seulement  à 
partir  de  la  seconde  moité  de  ce  siècle  que  la  peinture  a commencé  à occuper  une  place 
prépondérante  dans  la  décoration. 

Le  Poussin  est  le  chef  incontesté  de  l’école  française.  Ce  maître,  qui  est  un  peintre  de 
raisonnement  plutôt  que  de  tempérament,  ne  paraît  pas  avoir  été  beaucoup  porté  vers  la 
grande  peinture  monumentale,  et  nous  ne  connaissons  de  lui  qu'un  seul  plafond,  où  il  a 
représenté  le  Temps  qui  soustrait  la  Vérité  aux  atteintes  de  l’Envie  et  de  la  Discorde. 
Cette  peinture,  qui  est  maintenant  au  Louvre,  a été  exécutée,  en  1641,  pour  l’hôtel  du  car- 
dinal de  Richeliem,  où  elle  servait  de  plafond.  Le  Temps,  sous  la  figure  d'un  vieillard 
ailé,  enlève  dans  ses  bras  la  Vérité,  représentée  par  une  femme  nue.  Au  bas  du  tableau, 
on  voit  l'Envie,  la  chevelure  hérissée  de  serpents,  et  la  Discorde  tenant  un  poignard  et 
une  torche  allumée.  La  scène  plafonne  bien  en  ce  sens  qu'elle  montre  des  personnages 
allégoriques  agissant  dans  le  ciel,  mais  on  voit  que  l'artiste  a tenu  à éviter  les  raccourcis 
excessifs  et  par  conséquent  disgracieux. 

Ce  système  mixte  est  celui  qui  a dominé  au  xvne  siècle  dans  l'école  française,  avec 
quelques  modifications  introduites  par  Lebrun,  qui  dans  ses  peintures  de  Versailles  se 
montra  aussi  habile  décorateur  qu'ingénieux  courtisan.  11  est  resté  une  des  personnifica- 
tions les  plus  nettes  des  idées  de  son  temps,  car  l'éclat  du  règne  de  Louis  XIV  s'est  mani- 
festé par  la  décoration  des  palais,  plus  encore  que  par  les  fêtes  somptueuses,  mais  passa- 
gères, que  le  grand  roi  aimait  tant... 

LES  PLAFONDS  AU  XVIIIe  SIECLE 

La  décadence  de  l'art  en  Italie  a suivi  une  marche  en  quelque  sorte  régulière.  Après 
les  grandes  inspirations  du  xvie  siècle,  la  peinture,  qui  s'était  faite  savante  et  méthodique 
sous  l'influence  des  Carrache,  n'olîre  plus,  au  xvme  siècle,  que  des  habiletés  de  facture  qui 
étonnent  plus  qu'elles  ne  charment.  Il  semble  que  les  artistes  ne  sentent  plus  rien  en 
dehors  de  la  technique  du  métier,  et  se  renferment  par  système  daùs  un  rôle  de  praticiens. 
Luca  Giordano  fut  sous  ce  rapport  un  prodigieux  ouvrier,  qui  couvrit  des  toiles  immenses 
avec  une  prestesse  incroyable,  et  si  on  ne  trouve  pas  dans  ses  oeuvres  le  souffle  inspirateur 
du  génie,  on  ne  peut  lui  dénier  une  incroyable  adresse  du  pinceau  et  une  connaissance 
réelle  de  toutes  les  ressources  de  la  palette.  S'il  n'a  pas  apporté  des  éléments  bien  nou- 
veaux dans  l'art  de  la  décoration,  il  a su  s'assimiler  la  manière  des  maîtres  qui  l'avaient 
précédé,  et  a souvent  fait  preuve  de  goût  dans  ses  compositions. 

Le  Vénitien  Tiepolo,  avec  un  esprit  plus  inventif  et  plus  de  charme  dans  l'exécution, 
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est  le  dernier  que  nous  ayons  à citer  à propos  de  l1  Italie.  Malgré  l’incorrection  de  son 
dessin,  il  a su  plaire  à ses  contemporains  par  un  certain  brio  dans  l’effet  et  une  bizarrerie 
souvent  heureuse,  qui  peut  passer  pour  de  l’originalité. 

Les  ornemanistes  italiens  ont  apporté  peu  d’éléments  nouveaux,  et  ont  laissé  prendre 
aux  ornemanistes  français  la  place  qu’ils  avaient  occupée  précédemment.  Au  xvm*  siècle, 
l’Italie  n’a  fait  en  toutes  choses  que  ruminer  son  passé,  et  l’activité  artistique,  si  puissante 
autrefois,  s’est  développée  principalement  en  France  durant  toute  cette  période. 

Le  xviii0  siècle  français  n’avait  pas  pour  le  faste  un  goût  aussi  prononcé  que  la  période 
précédente.  Si  les  formes  se  contournent,  la  couleur  se  fait  moins  voyante,  et  les  plafonds, 
plus  sobres  de  dorures,  emploient  aussi  beaucoup  moins  la  sculpture  et  le  relief.  Le 
peintre,  considérant  comme  non  avenus  les  charpentes  ou  les  toits  qui  sont  au-dessus  de 
lui,  figure  dans  le  plafond  qu’il  veut  décorer  une  large  ouverture  sur  le  ciel,  et  y repro- 
duit généralement  une  scène  mythologique,  dont  les  personnages  aériens  semblent  se 
mouvoir  au-dessus  de  la  tète  du  spectateur.  Les  tons  violents,  que  Lebrun  prodiguait  un 
peu  pour  lutter  avec  les  ors,  sont  remplacés  par  des  colorations  nacrées  en  harmonie  avec 
les  nuages  qui  occupent  toujours  une  grande  place.  Les  personnages  réels  disparaissent 
presque  complètement,  et  les  allusions  aux  événements  contemporains  sont  beaucoup  plus 
discrètes.  Comme  exemple  de  décoration  monumentale  remontant  à cette  époque,  nous 
citerons  le  plafond  du  salon  d’Herculc,  à Versailles,  qui  a été  exécuté  à l’huile  sur  toiles 
marouflées  par  François  Lemoyne  et  découvert  en  1736.  Ce  gigantesque  travail,  qui  ne 
contient  pas  moins  de  cent  quarante-deux  figures,  a causé  au  malheureux  artiste  une  telle 
préoccupation  d’esprit  qu’il  a altéré  sa  raison,  et  il  s’est  tué  en  se  perçant  de  neuf  coups 
d’épée,  aussitôt  après  l’avoir  terminé. 

Ce  célèbre  plafond  marque,  dans  la  conception  aussi  bien  que  dans  l'exécution,  une 
différence  notable  avec  ceux  de  l’époque  précédente.  Hercule  était  le  prénom  du  cardinal 
Fleury,  protecteur  du  peintre,  et  c’est  là  ce  qui  a motivé  le  choix  du  sujet;  mais  rien  dans 
la  composition  ne  laisse  voir  la  moindre  allusion  aux  actes  que  lui  ou  son  souverain  ont 
pu  accomplir  : c’est  une  vaste  représentation  mythologique,  mais  rien  de  plus.  Ce  qui 
rend  cette  peinture  éminemment  décorative,  c’est  qu’elle  est  d’un  ton  très  aérien,  comme 
il  convient  à une  scène  qui  se  passe  dans  le  ciel,  et  que  les  figures  plafonnent  bien,  c’est- 
à-dire  qu’elles  se  présentent  réellement  comme  si  elles  étaient  vues  de  bas  en  haut.  On  a 
reproché  avec  raison  à Lemoyne  la  mollesse  et  l’indécision  de  son  dessin,  mais  on  ne  peut 
lui  contester  une  grande  entente  de  la  décoration. 

Le  plus  célèbre  des  élèves  de  Lemoyne,  François  Boucher,  a été  le  plus  grand  déco- 
rateur du  xviiic  siècle.  Son  style  aurait  manqué  d’ampleur  dans  les  vastes  salles  d’un  palais 
et  dans  des  édifices  publics,  mais  il  était  merveilleusement  approprié  aux  boudoirs  et  aux 
appartements  qu’il  était  presque  toujours  appelé  à décorer.  Boucher  plaçait  habituellement 
des  sujets  champêtres,  toujours  traités  dans  un  ton  conventionnel,  sur  les  trumeaux 
placés  au-dessus  des  portes,  et  il  réservait  pour  les  plafonds  les  sujets  mythologiques, 
dont  le  ton  aérien  lui  paraissait  particulièrement  convenable  pour  une  scène  céleste,  ou 
la  légèreté  d’aspect  est  de  première  nécessité. 

La  dépréciation  qu’ont  subie  pendant  un  demi-siècle  les  ouvrages  de  Boucher  n’est 
pas  due  seulement  au  changement  qui  s’est  opéré  dans  l’école  française;  elle  vient  aussi  de 
ce  que  presque  toutes  les  peintures  de  cet  artiste  ayant  été  conçues  en  vue  d'une  harmonie 
décorative,  pour  des  appartements  où  dominaient  le  blanc,  l’or  et  le  bleu  de  ciel,  ont  paru 
d'un  ton  faux  et  conventionnel  lorsqu’on  les  a éloignées  de  leur  milieu.  Aussi  ne  doit-on 
pas  juger  ses  ouvrages  décoratifs  avec  le  même  œil  que  d’autres  tableaux,  conçus  en  vue 
de  produire  l'illusion,  que  l’on  voit  près  d’eux  dans  les  galeries.  Quand  Boucher,  voya- 
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géant  en  Normandie,  écrivait  à son  ami  Lancret  que  la  nature  était  verte  partout,  et  qu'on 
serait  bien  sot  de  vouloir  la  rendre  telle  qu’elle  est,  il  avait  apparemment  ses  raisons. 
Cette  théorie  ne  saurait  évidemment  convenir  aux  réalistes,  qui  prennent  la  nature  pour 
point  de  départ;  mais  en  donnant  à ses  chairs  un  ton  nacré  plutôt  que  sanguin,  en  colo- 
rant ses  roseaux  et  ses  arbres  d’un  gris  bleuté  au  lieu  d’imiter  la  brillante  verdure  des 
feuillages,  il  songeait  à l’effet  que  sa  peinture  produirait  dans  le  salon  d’une  marquise  où 
l'on  n’admettait  que  des  couleurs  tendres,  oü  les  fleurs  d’un  rose  pâle  et  les  rubans  bleu 
d’azur  se  détachaient  partout  sur  des  fonds  d’un  blanc  laiteux,  et  oü  les  femmes  pou- 
draient leurs  cheveux  pour  les  mettre  à l'unisson  de  la  teinte  dominante.  Le  ton  transpa- 
rent des  chairs  de  Boucher,  qui  paraît  souvent  manquer  de  consistance,  est  toujours 
savamment  calculé  pour  la  place  qu’elles  occupent  dans  la  décoration  d’un  appartement. 

LES  PLAFONDS  CONTEMPORAINS 

La  décoration  du  foyer  de  l'Opéra  est  certainement  la  plus  importante  qu’on  ait 
exécutée  dans  ce  siècle.  Mais  cette  décoration,  comme  celle  de  la  Chambre  des  députés  ou 
du  Sénat,  comme  celles  qui  ont  été  exécutées  dans  les  grandes  salles  du  Louvre,  sous  la 
Restauration,  appartient  exclusivement  au  grand  art  monumental,  et  par  leur  impor- 
tance même  exclut  toute  idée  d’intimité.  Depuis  le  xviii®  siècle,  oü  tous  les  salons  et  les 
boudoirs  de  l’aristocratie  recevaient  une  décoration  peinte,  cet  usage  s’était  absolument 
perdu.  Les  trumeaux  à sujets  galants  étaient  remplacés  par  les  glaces  portant  sur  les  che- 
minées; les  gravures  au  burin,  dans  leurs  cadres  d’or  à maigres  palmettes,  occupaient  une 
place  discrète  sur  les  parois  des  appartements,  et  les  plafonds  uniformément  blancs  sem- 
blaient l’accompagnement  obligé  des  meubles  en  acajou,  oü  la  ligne  droite  était  seule  per- 
mise. Un  homme  de  goût  ne  se  serait  jamais  permis  d'avoir  sur  le  plafond  de  ses  apparte- 
ments des  sujets  peints  ou  même  des  ornements  d’une  couleur  quelconque.  Tout  au  plus 
1 architecte  osait-il  placer  quelques  moulures  et  quelques  rangées  d’oves,  formant  au  pla- 
fond une  sorte  d’encadrement,  d'ailleurs  parfaitement  incolore.  Cette  froideur  glaciale 
s'appelait  alors  du  style  et  la  pauvreté  d’invention  était  qualifiée  de  noble  simplicité. 

Les  dames,  qui  ne  se  piquent  pas  toujours  d’un  goût  bien  austère  en  matière  d’art, 
finirent  par  trouver  tout  cela  quelque  peu  ennuyeux,  et  elles  rendirent  par  là  un  bien 
grand  service  à l’art  décoratif.  Les  peintres  se  virent  obligés  de  se  plier  un  tant  soit  peu 
à leur  caprice,  et  ils  s’en  trouvèrent  bien.  Quelques-uns  tentèrent  bien,  timidement  d'abord, 
de  renouer  les  traditions  perdues  depuis  soixante  ans,  et,  au  grand  scandale  des  classiques, 
les  écrivains  d’art  commencèrent  à dire  tout  haut  que  tout  n’était  pas  mauvais  dans  la 
peinture  française  du  xviii*  siècle,  et  que,  sous  le  rapport  des  arts  décoratifs  notamment, 
on  pourrait  peut-être  y puiser  quelques  enseignements.  L’opinion  publique  donna  gain 
de  cause  à ces  audacieux,  et  l’art  classique  tomba  dans  un  discrédit  aussi  grand  que  celui 
qu'il  avait  infligé  aux  peintres  de  l’époque  précédente.  Plusieurs  des  grands  hôtels  ou 
descendent  les  étrangers  reçurent  de  splendides  décorations  pour  leurs  salons  et  leurs 
salles  de  fêtes,  et  on  s’adressa  pour  les  exécuter  aux  artistes  les  plus  en  renom.  La  mode 
des  décorations  peintes  s’est  introduite  aussi  depuis  quelques  années  dans  les  hôtels 
privés,  et  il  est  à remarquer  que  les  femmes  ont  contribué  à ce  mouvement  dans  une  très 
large  proportion.  Les  plafonds  exécutés  par  Baudry  chez  Mn"  de  Paîtra,  ou  par  Galland 
chez  M""  de  Cassin,  marquent  peut-être  le  plus  haut  point  oü  soit  arrivé  l'art  de  la  déco- 
ration dans  un  appartement  privé. 

Les  deux  artistes  dont  nous  venons  de  parler  sont  d’autant  plus  intéressants  qu'ils 


T.*  Abondance , plafond  exécuté  par  P.-V.  Galland,  pour  la  salle  à manger  de  l’hôtel  de  MmC  Cail,  à Paris, 


tiennent  aujourd’hui  la  tète  de  l'art  décoratif  et  qu’ils  procèdent  d’une  façon  absolument 
différente.  Paul  Baudry  est  un  peintre  d’histoire,  qui  applique  à la  décoration  l’immense 
savoir  qu’il  a puisé  dans  ses  études  antérieures  et  dans  sa  connaissance  approfondie  des 
maîtres  italiens.  Galland  est  un  ornemaniste  exquis,  qui  avait  étudié  l'architecture  avant 
d’ètrc  peintre,  et  qui,  ayant  toujours  pratiqué  la  décoration,  possède  à fond  toutes  les  res- 
sources et  tous  les  procédés  de  son  art... 

Terminons  par  une  réflexion.  Le  système  d’allégories  à outrance  est  aujourd'hui 
démodé  et  je  ne  demande  pas  qu’on  y revienne,  car  il  a fait  son  temps.  Mais  le  terme 
meme  de  décoration  implique  une  relation-  obligée  entre  les  personnages  représentés  et 
les  ornements  qui  les  accompagnent  ou  les  encadrent.  Or  quelle  connexité  peut-il  y avoir 
entre  des  rinceaux,  des  entrelacs,  des  cartouches,  des  médaillons,  des  branchages,  et  un 
sujet  qui  précise,  avec  l’exactitude  d’un  procès-verbal,  un  épisode  de  la  vie  réelle?  Aucune, 
évidemment. 

Cette  relation  obligée,  qui  relie  toutes  les  parties  d’un  ensemble  décoratif,  Galland  la 
possède  au  suprême  degré.  Il  la  possède  même  tellement  que  dans  ses  plafonds  l'orne- 
ment et  la  figure  semblent  conçus  dans  une  seule  et  même  inspiration  et  inséparables  l’un 
de  l’autre.  Dans  les  plafonds  de  Baudry,  la  scène  représentée  a une  vie  propre,  plus  forte- 
ment accentuée  et  plus  indépendante,  parce  qu’il  est  spécialement  peintre,  et  non  orne- 
maniste; mais  comme  il  possède  à un  haut  degré  le  sens  décoratif,  la  scène  qu'il  peint  sur 
un  plafond  est  toujours  disposée  de  façon  à s’adapter  aux  ornements  et  aux  accessoires 
que  l'architecte  pourra  disposer  autour  du  sujet  principal.  Voilà  pourquoi  Baudry  et 
Galland,  malgré  la  différence  radicale  de  leur  éducation  artistique,  me  paraissent  marquer 
dans  leurs  plafonds  le  point  culminant  où  l’art  décoratif  soit  parvenu  dans  notre  siècle. 


FIN. 


René  Ménard. 


Figure  pour  une  composition  décorative,  par  M.  Mazerolle 


T l y aurait  une  intéressante  promenade  à faire  à travers  le  Paris  moderne  : parmi  toutes 
1 les  constructions  qui  surgissent  chaque  jour  et  forment  en  un  clin  d’œil,  comme  par 
magie,  des  rues  nouvelles,  on  passerait  en  revue  les  habitations,  petits  hôtels  coquets 
on  somptueuses  demeures  de  financiers  millionnaires,  ayant  le  caractère  bien  tranche  du 
goût  contemporain  franchement  soumis  aux  lois  de  l’existence  moderne,  et  associé  à toutes 
les  transformations  du  confortable  actuel.  A coup  sûr,  des  comparaisons  instructives  sor- 
tiraient d’un  pareil  examen,  et,  même  en  évoquant  toutes  les  merveilles  delà  vie  fastueuse 
d’autrefois, les  solennels  hôtels  abritant  d’antiques  familles,  on  trouverait  quelque  plaisir 
à découvrir  que  dans  notre  Paris  du  xix'’  siècle  il  y a d’aimables  logis,  point  vastes  ni  d’un 


Salon  Je  riiôiel  J.i  Joeteur  Nivert,  à Par  s 
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luxe  éblouissant,  qui  sont  pourtant  disposés  avec  une  intelligence  parfaite,  un  art  délicat, 
admirablement  en  harmonie  avec  nos  mœurs  parisiennes,  notre  vie  tour  à tour  très  ou- 
verte et  très  retirée,  trop  adonnée  au  plaisir  ou  excessivement  laborieuse.  Ils  ne  sont  pas 
encore  bien  nombreux  ces  petits  hôtels  oü  apparaissent  la  science  charmante  du  home , le 
sentiment  raffiné  de  l’élégance  sobre  qui  convient  aux  esprits  sérieux  voués  au  travail,  la 
recherche  de  l’accord  entre  Part  et  le  bien-être.  Mais  cependant  il  yen  a.  Nous  en  citerons 
un  aujourd'hui  tout  récemment  installé,  c’est  celui  de  M.  le  docteur  Nivert. 

Cet  hôtel,  situé  rue  Bayard,  près  des  Champs-Elysées,  a été  construit  par  M.  Gcrhart, 
un  architecte  des  plus  distingués,  prix  de  Rome  en  1860,  et  qui  possède  à un  rare  degré 
le  sentiment  du  pittoresque  allié  à la  simplicité  et  à la  pureté  du  goût.  L’hôtel  n'a  qu'un 
étage,  avec  rez-de-chaussée  élevé  de  plusieurs  marches.  Il  a de  très  petites  proportions: 
au  rez-de-chaussée,  quatre  ou  cinq  pièces,  salon,  salle  à manger, cabinet  de  travail,  deux 
vestibules;  les  cuisines  sont  en  sous-sol,  donnant  de  plein-pied  sur  une  petite  cour  inté- 
rieure dans  laquelle  on  a placé  l'écurie  pour  deux  chevaux.  Au  premier  étage,  ou  l’on 
accède  par  un  escalier  fort  original,  dont  la  rampe  de  bois  est  d’un  profil  inspiré  du  xvr 
siècle  français,  se  trouvent  les  chambres  à coucher,  un  vestibule-salon  éclairé  par  de  vastes 
baies  à vitraux  de  couleurs  et  un  gracieux  jardin  d’hiver. 

Rien  n’est  banal  ni  monotone  dans  la  disposition  des  pièces.  L’architecte  a su,  dans 
le  petit  espace  qui  lui  était  donné,  ingénieusement  rompre  les  lignes,  utiliser  la  lumière, 
mettre  de  la  variété  et  du  piquant  dans  ses  arrangements  intérieurs.  Du  premier  coup,  en 
entrant  dans  l’hôtel,  on  se  sent  dans  un  milieu  spécial;  ce  n’est  pas  le  logis  de  tout  le 
monde;  il  a un  cachet  personnel.  Comme  un  peintre  qui  entre  dans  l’âme  de  son  modèle 
pour  mieux  l'exprimer,  l’architecte  ici  s’est  inspiré  avec  infiniment  de  tact  des  habitudes 
d’esprit  du  maître  de  la  maison.  Première  et  importante  condition  pour  faire  œuvre  de 
valeur.  D’elle-méme  ensuite  et  tout  naturellement  la  décoration  intérieure  va  refléter  un 
caractère  individuel  et  bien  éttoitement  s’adapter  aux  murailles  prêtes  à la  recevoir. 

Cette  décoration  est  vraiment  heureuse.  M.  Gerhart  a dû  suivre  sans  doute  les  indica- 
tions de  M.  le  docteur  Nivert,  et  donner  à tout  l'ensemble  un  aspect  général  qui  rappelle  la 
Renaissance,  vers  l’époque  de  Henri  IL  L’emploi  des  boiseries,  les  plafonds,  l’escalier,  la 
haute  cheminée  du  salon  copiée  sur  celle  du  Louvre,  avec  les  cariatides  de  Germain  Pilon, 
les  frises  aux  arabesques  d’un  mouvement  exquis  de  simplicité  et  d’élégance,  indiquent 
que  c’est  l’art  de  cette  période  qui  a été  ici  l’inspirateur  et  le  guide.  C’est  bien  là,  en  effet, 
l’art  qui  convient  aux  travailleurs,  aux  savants,  c’est  bien  celui  qui  s’accorde  avec  la  sévé- 
rité des  pensées  n’excluant  pas  le  sentiment  raffiné  du  beau.  Mais  ni  l’architecte  ni  le  pro- 
priétaire de  l’hôtel  ne  se  sont  montrés  esclaves  d’un  style.  Ils  ont  habilement  interprété 
celui  decet  âge,  tout  en  laissant  percer  résolument  l’aspect  moderne  et  un  goût  très  indi- 
viduel. De  sorte  que  les  lois  de  l’harmonie  sont  absolument  satisfaites  et  que  le  mobilier, 
avec  la  part  qui  est  faite  aux  conditions  ou  aux  exigences  de  la  vie  contemporaine,  se  trouve 
dans  son  véritable  cadre,  sans  disparates  créés  par  la  maladie  actuelle  de  l’archéologie. 
A la  vérité,  c’est  là  ce  qui  nous  séduit  surtout  dans  l’hôtel  que  nous  signalons,  n’ayant  pas 
l’espace  suffisant  pour  le  décrire  : On  y trouve  réalise  le  conseil  que  nous  ne  nous  lasse- 
rons pas  de  recommander  à toute  créature  humaine  qui  veut  faire  œuvre  d'art,  et  que  nous 
formulons  ainsi  : il  faut  être  de  son  temps! 


LES 


SIÈGES  DE  CHAMBRE  A COUCHER 


Les  sièges  destinés  aux  chambres  à coucher  ne  semblent  pas,  croirait-on,  devoir  se  dis- 
tinguer d’une  manière  bien  tranchée  des  meubles  analogues  qu’on  place  dans  les  autres  pièces 
d’un  appartement.  Cependant  il  est  certain  que  c’est  surtout  dans  une  salle  entièrement 
réservée  à un  usage  personnel,  comme  l’est  la  chambre  à coucher,  qu’il  est  permis 
de  suivre  plus  librement  sa  fantaisie,  d'écouter  ses  habitudes  et  ses  besoins,  les 
exigences  de  son  tempérament.  Qui  donc  aurait  le  droit  de  rien  objecter  si  l’on  y mesure 
la  hauteur  d’une  chaise  ou  d’un  fauteuil  selon  sa  propre  taille,  si  l’on  en  calcule  les  pro- 
portions d’après  sa  corpulence,  en  un  mot,  si  l’on  adopte  les  formes  et  le  décor  qui 
conviennent  le  mieux  à son  bien-être  et  son  goût  personnel  ? 

Nous  avons  réuni  ici  les  principaux  types  de  sièges  adoptés  pour  les  chambres  à 
coucher.  L’éminent  ébéniste  M.  Henri  Fourdinois  a bien  voulu  nous  laisser  choisir  dans 
la  belle  collection  de  dessins  qu’il  a réunis,  comme  parmi  les  modèles  que  lui-même  a 
exécutés,  les  spécimens  les  plus  variés.  Nous  n'en  profiterons  pas  pour  faire  la  monogra- 
phie du  siège  et  pour  revenir  sur  un  sujet  que  nous  avons  déjà  traité  dans  ce  recueil.  Les 
transformations  successives  de  ce  meuble  ont  suivi  la  péripétie  de  la  mode  et  des  moeurs 
à travers  les  âges,  sans  que  néanmoins  on  se  soit  jamais  beaucoup  écarté  des  proportions 
logiques  inspirées  par  l’usage  spécial  auquel  il  est  destiné.  Ce  qu’on  peut  dire,  c’est  que 
c’est  surtout  à partir  du  xvnc  siècle  en  France,  oit  la  vie  intérieure  prend  un  caractère 
intime  et  particulier,  que  l’on  commence  à créer  de  nouveaux  sièges  pour  la  chambre 
à coucher.  Puis  arrive  le  xvnie  siècle  avec  son  caprice,  sa  grâce  inventive  pour 
tout  ce  qui  touche  aux  commodités  du  mobilier,  et  aussi  avec  ses  compromissions 
aimables  entre  les  rudesses  d’une  étiquette  étroite  et  les  douceurs  de  la  galanterie  et  du 
goût.  Enfin  le  xix'  siècle,  emporté  dans  le  style  morne  de  l’Empire,  se  met  peu  à peu, 
après  s’être  borné  à toutes  les  copies  imaginables  du  passé,  à s’ingénier  pour  approprier 
les  sièges  de  la  chambre  à coucher  aux  nécessités  modernes,  et  ajoute  aux  bergères,  mar- 
quises, chaises  longues,  vis-à-vis,  etc.,  d’autrefois,  les  confortables , c’est-à-dire  des  sièges 
ou  le  bois  disparaît  complètement  sous  des  matelas  d’étoffes,  sous  des  coussinets  capi- 
tonnés, chargés  de  rendre  le  siège  plus  moelleux,  sans  tenir  parfois  suffisamment  compte 
des  lignes  architecturales  et  du  goût.  Le  bien-être  est  la  loi  que,  dans  la  chambre  à cou- 
cher, on  semble  vouloir  uniquement  reconnaître.  Il  y a là  une  exagération  contre  laquelle 
nous  devons  nous  mettre  en  garde.  Les  confortables  nous  sont  venus  d’Angleterre  ; jamais 
la  société  si  polie,  si  bien  élevée  des  xvn'  et  xvm  siècles  n’eùt  laissé  un  tel  siège  s’accli- 
mater en  France. 


V.  Ch. 
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Chaise  grecque. 


Fauteuil  égyptien 


Fauteuil  égyptien. 


Modèle  de  chaise  par  Roubo. 
(xvm«  siècle.) 


Chaise  longue  exécutée  par  M.  Henri  Fourdinois 
(xixe  siècle.) 


Modèle  de  chaise  par  Roubo. 
(xviii*  siècle). 


lilkllli 


Fauteuil  de  l'impératrice  Marie-Louise. 
Dessiné  par  Prud'hon.  (xix«  siècle.) 


Prie-Dieu,  modèle  simple. 
(xixe  siècle.) 


Confortable  simple. 
(xixe  siècle.) 


LES  SIÈGES  DE  CHAMBRE  A COUCHER. 


Le  rédacteur  en  chef  : Victor  Champier 
L’administrateur-gérant  : A.  Quastis, 
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LES  INDUSTRIES  D’ART  A L’EXPOSITION  UNIVERSELLE  DE  1889 


DENTELLES  (a  la  mécanique) 


POINTS  DE  BAYEUX  & DE  CHANTILLY 


MAISON  ROBERT  WEST 


Lauréat  du  Concours  organisé  par  l’Union  Centrale  des  Arts  Décoratifs  (Nov. 
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BRODERIE  ET  TAPISSERIE 
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Projet  de  M.  Georges  Remon 

Lauréat  du  Concours  organisé  par  l’Union  Centrale  des  Arts  Décoratifs  (Nov. 
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PASSEMENTERIE  (a  la  machine) 


1,  TRESSE  DE  SOIE  (213  FUSEAUX  DE  45  FILS,  LARGEUR  20  CENT)  ; 2,  TRESSE  FANTAISIE  (213  FUSEAUX) 

3,  TRESSE  FANTAISIE  (si  FUSEAUX);  4,  TRESSE  MOHAIR  (lS3  FUSEAUX,  LARGEUR  45  CENT.) 

FABRICATION  DE  LA  MAISON  ALAMAGNY,  ORIOL  & C‘*  (de  s'-chamond) 


CONCOURS  POUR  LA  COMPOSITION  D’UN  MOBILIER  DE  SALLE  A MANGER 

Projet  de  M.  Georges  Remon 

Lauréat  du  Concours  organisé  par  l’Union  Centrale  des  Arts  Décoratifs  (Nov.  1891) 
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CONCOURS  POUR  LA  COMPOSITION  D’UN  MOBILIER  DE  SALLE  A MANGER 
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FONTE  DE  FER 


BAS-RELIEFS  DE  CHEMIN  DE  CROIX 
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l’art  oriental,  27.  — De  la  différence  qui  existe  entre 
les  cuivres  persans,  ceux  du  Yarkand  et  du  Turkes- 
tan  et  ceux  du  Cachemire,  28.  — Le  procédé  cache- 
miri,  29.  — Les  aftabès,  les  chà-dàn,  plats  et  chau- 
drons, etc.,  28.  — Les  ornements,  29.  — Les  anses 
et  les  becs,  29. 

Ébékisterie  (Ecole  d’).  — Voy.  École. 

École  nationale  des  Arts  décoratifs  de  Paris.  — Distri- 
bution des  prix,  62.  — Discours  de  M.  de  Lajolais, 
discours  de  M.  Kæmpfen,  62-63. 

— de  dessin  pour  les  jeunes  tilles.  — Distribution  des 
récompenses  présidée  par  M.  Guillaume,  63. 

— de  Tours.  — Distribution  des  prix  aux  éléves  de 
l’école.  — Programme  des  études,  63-64. 

— des  arts  décoratifs  de  Limoges.  — Distribution  des 
prix.  Discours  de  M.  de  Lajolais  et  de  M.  le  préfet. 
Exposition  des  ouvrages  des  eleves,  64. 

— nationale  des  beaux-arts  de  Lyon.  — Distribution  des 
récompenses,  64.  — Ecoles  de  Nice  et  de  Dijon,  64. 

— de  dentelles  et  de  passementerie.  — Réunion  en  as- 
semblée generale  des  membres  des  chambres  syndi- 
cales de  la  passementerie,  des  tulles  et  dentelles  et 
fondation  d’une  école  de  dessin  professionnel  pour  les 
enfants  et  les  adultes  ; — organisation  et  direction  de 
l'etablissement,  local,  réglement,  adhesions,  première 
distribution  de  prix,  sous  la  présidence  de  M.  A.  Proust, 
1)6. 

— de  la  Martiniere  a Lyon.  — L’origine  de  la  création, 
180.  — Matières  enseignées;  M.  Tabareau,  organisa- 
teur de  la  Martiniere,  181.  — L’enseignement  du  des- 
sin, la  méthode  Dupasquier,  181.  — Influence  de 
l’école  sur  le  développement  des  principales  indus- 
tries lyonnaises;  musee,  collections,  dons,  182. 

— (L’)  d’ébénisterie  a Paris. — Distribution  des  recom- 
penses aux  eleves,  277. 


Ecole  industrielle  de  Naples,  390.  — La  direction  qu’a 
su  lui  imprimer  son  fondateur,  le  prince  Filangieri, 
395  ; le  nombre  des  eléves,leur  installation,  396. 

Emblèmes.  — L’art  du  moyen  âge  a beaucoup  utilisé 
les  emblemes  et  allégories  que  notre  époque  dédaigné: 
livre  publie  sur  ce  sujet  par  des  éditeurs  de  Vienne, 
3}8"359-  — Les  emblèmes  les  plus  intéressants  sont 
ceux  des  anciennes  corporations,  34O.  — Goût  par- 
fait et  sens  si  intelligemment  décoratif  des  artistes 
de  la  Renaissance  dans  les  armoiries  de  ce  genre, 
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Enquête  sur  les  industries  d'art.  — Rapport  de  M.  An- 
tonin  Proust,  30.  — Conditions  dans  lesquelles  a été 
faite  cette  enquête,  31.  — Etat  actuel  des  diverses 
industries  d’art  en  France,  comparativement  aux 
pays  étrangers,  31.  — Causes  qui,  selon  le  rappor- 
teur, ont  amené  l’etat  de  malaise  actuel,  31.  — Ce 
qu’il  y aurait  à faire  pour  y remedier,  32.  — Conclu- 
sions du  rapport  : 1"  impulsion  à donner  a l’enseigne- 
ment du  dessin;  20  subventions  plus  larges  aux  écoles 
manuelles  d’apprentissage;  3"  création  decoles  et 
musées  d’art  industriel;  40  nécessité  d’unifier  les 
programmes  qui  se  rapportent  a l’enseignement  des 
arts  dans  toutes  leurs  applications,  60-62. 

Etain  (Orfèvrerie  d’).  — Histoire  du  travail  de  l’étain, 
164.  — L’œuvre  de  Briot,  165.  — Les  plats  les  plus 
anciens,  165.  — Le  plus  ancien  des  plats  de  Briot, 
Diane  surprise  au  bain  par  Actéon,  165.  — Aiguiere 
non  cataloguée  du  musée  de  Cluny,  166.  — 

Coulage  de  l’étain  ; métaux  pouvant  servir  de  moules; 
les  procédés  de  fabrication  de  l’orfèvrerie  d'étain  au 
xvi1'  siecle,  167-168.  — Le  plat  la  Tempérance,  par 
François  Briot,  170-173.  — Discussions  au  sujet  delà 
profession  exercée  par  Briot  et  de  l’epoque  de  son 
existence,  190-191.  — Opinion  de  MM.  P.  Mantz  et 
J.  Labarte  à ce  sujet,  191.  — Façon  dont  Briot  a 
opéré  pour  arriver  à l’execution  de  son  chef-d’œuvre, 
191-192.  — Les  procédés  de  Briot  reconstitues  par 
M.  Brateau;  deux  assiettes  exposees  par  lui  a l’Union 
centrale  de  1880,  192.  — Les  productions  allemandes, 
Gaspard  Enderlein  : plat  et  aiguière  en  etain  ; le  plat 
la  Tempérance,  dans  la  Lorentz-Kirch,  avec  le  por- 
trait de  Gaspard  Enderlein  remplaçant  celui  de  Briot, 
193.  — Les  plats  de  la  Lorentz-Kirch,  195-196.  — Un 
plat  d’Enderlein,  196-197.  — Plat  du  musée  de 
Cluny,  197.  — L’etain  au  xvti*  siecle,  197.  — 
Comment  l'industrie  de  l’étain  vint  a disparaître,  198. 

Exposition.  (Voy.  Amsterdam.) 

— (Voy.  Italie). 

— (Voy.  Lyon). 

— d’orfevrerie  hongroise.  — (Voy.  Orfèvrerie.) 

— de  Nuremberg.  — Programme  d’une  exposition 
d’ouvrages  d’orfèvrerie,  joaillerie,  bronze  d’art  et  rt’a- 
meublement,  organisée  par  la  ville  de  Nuremberg 
pour  l’année  1885,  311. 

Flots  grecs  ou  postes  — (Voy.  Ornements.) 

Galland  (P.-V.).  Le  premier  des  artistes  décorateurs 
contemporains,  303.  — Achat  de  ses  etudes,  compo- 
sitions, esquisses,  projets  de  décoration  par  la  direc- 
tion du  musée  des  Arts  décoratifs  : l’enseignement 
considérable  qui  s’en  dégagé,  304-305. 

Gobelins  (Manufacture  des).  — Travaux  en  cours  d’exe- 
cution, 183. 


TABLF.  PAR  ORDRE  ALPHABETIQUE. 


Habitation  américaine.  — Le  goût  de  ia  décoration 
s'est  considérablement  développe  en  Amérique,  33. 

— Les  manuels  de  l’élégance  et  leurs  conseils  sur  les 
tentures  de  chaque  piece,  34.  — Le  hall  plus  décoré 
que  nos  antichambres;  la  salle  a manger  gaie  et  con- 
fortable, 34.  — Le  style  des  meubles,  la  couleur  des 
tentures,  35.  — Les  accessoires  de  la  table  ; les 
nappes,  les  (leurs,  la  porcelaine,  30.  — La  fabrique 
de  porcelaine  la  plus  importante  : YUnion  Porcelain 
Works,  37.  — Le  luxe  de  l’argenterie  en  Amérique, 
son  ornementation,  37.  — Tiffany,  un  des  premiers 
argentiers  d’Amerique,  37.  — Les  plats  en  argent,  38. 

— Pot  pour  contenir  des  boissons  glacees,  38.  — Ma- 
quettes de  pièces  d’argenterie  destinées  au  service  du 
Président  des  Etats-Unis,  par  M.  Florent  Heller, 
116.  — Theieres  et  cafetières,  117.  — Les  réceptions 
et  les  invitations  en  Amérique,  117  118.  — Les  ma- 
nuels et  leurs  conseils  sur  l’ornementation  des  sa- 
lons, 119.  — Les  rideaux  et  portières,  les  écrans,  les 
paravents,  120. — Les  meubles,  les  bibelots.  121. — 
Divers  objets  achetés  par  un  Américain  a la  vente 
San-Donato,  122.  — Les  portes  du  baptistère  de  Flo- 
rence, executees  par  M.  Barbedienne  et  achetées  par 
M.  Vanderbilt,  122. — Les  collections  américaines, 

1 22-1 23. 

Horloges  (Décoration  des).  — L'horloge  de  l’Hôtel- 
de-Ville,  185.  — La  décoration  des  horloges  au 
moyen  âge  et  a la  Renaissance,  186.  — Les  horloges 
des  cathédrales  de  Lyon,  de  Strasbourg,  de  Caen,  de 
Lille,  de  Metz,  d'Auxerre,  de  Sens,  de  Dijon,  etc., 
187.  — L'horloge  du  palais  public  de  Bologne,  187. 

— L’horloge  du  palais  de  Justice,  187-188.  — L'hor- 
loge de  l’Hôtel-de-Ville,  description  : observation 
faite  par  M.  Gustave  Sandoz,  188-189. 

Italie  (Exposition  d’).  — Les  arts  décoratifs  a l’exposi- 
tion d’Italie,  les  bronzes,  les  mosaïques,  les  tissus, 
les  dentelles  et  les  verreries  de  Vienne,  les  bronzes 
et  les  meubles  incrustés  d’ivoire  de  Milan,  les  mo- 
saïques, les  majoliques,  les  bijoux  et  les  meubles  de 
Florence  et  de  Rome,  les  ouvrages  en  orfevrene  de 
Naples,  174.  — Le  palais  de  la  Via  Nazionale,  174. 

— Les  majoliques  de  la  maison  Cacciapuati  et  celles 
de  la  maison  Farina  a Faenza,  17s. — Les  produits  de 
la  maison  Battaglia  de  Naples,  175.  — Les  terres 
cuites  et  les  faïences  de  Menghetti  et  (ils  a Bologne, 
l’envoi  de  Maloroni,  à Pesaro,  etc.,  175.  — Les  mo- 
saïques de  MM.  Boncinelli  et  (ils,  Ugalini  Rossi, 
Neri,  etc.,  176.  — Envoi  de  la  compagnia  Venezia- 
Murano  : mosaïques  de  verre,  verreries  emaillees, 
peintes  et  dorées,  176.  — La  Societa  musica  Venezia, 
envoi  de  la  maison  Salviati,  176.  — Dentelles  de 
l’École  de  Burano,  bronzes  artistiques  de  J.  Michieli 
et  (ils,  176.  — Les  meubles  de  Giuseppe  Noci,  la  che- 
ininee  de  Combi,  haut-relief  de  Gatoni,  grand  lavabo 
et  prie-dieu  des  ateliers  de  Mostradonate,  a Naples, 
meubles  de  Toso,  une  petite  chaise  de  Besarel,  de 
Venise,  incrustations  de  Zuccarelli,  de  Lugano,  177. 
— Meuble  de  Çapponi,  de  Rome  ; la  marqueterie  en 
bois  dite  certosine,  178.  — Bronzes  de  Fradica,  de 
Nelli,  de  feu  Papi,  les  marbres,  178.  — Tissus  artis- 
tiques de  la  maison  Lèvera  de  Turin,  178.  — Parures 
en  or  mat  et  corail  de  Giacinto  Mellilo,  bijoux  en 
corail  et  lave  du  Vesuve,  de  Louis  Casalta,  parures 
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en  or  de  Benavenga,  bijoux  en  argent  cisele  de  Cau- 
sali,  coupe  reproduite  par  Spaccarelli,  179. 

Lyon  (Exposition  des  arts  décoratifs  dans  la  ville  de). 
Exhibition  d’objets  modernes  provenant  exclusive- 
ment de  l’industrie  de  la  région  lyonnaise,  271.  — 
Compte  rendu  des  principales  œuvres  exposées  : les 
compositions  décoratives  de  MM.  Louis  Bardey , 
Chatigny,  Scohy  et  Detanger;  la  section  de  broderies, 
les  travaux  de  M",c  Leroudier,  de  M"e  Bardey,  de 
MliC!1  A.  et  M.  CofFy,  de  M‘llcs  Chatigny  et  Favier,  etc., 
272-273.  — La  section  des  dentelles,  les  étoffes  de 
soie  façonnées  (tissus  de  MM.  Mathevon  et  Bouvard, 
de  MM.  Tassinari  et  Chatel),  274.  — La  fabrique 
d étoffes  riches  façonnées  occupe  environ  3,000  mé- 
tiers a Lyon,  275.  — La  section  du  mobilier  (la  mai- 
son Flachat  et  Cochet),  la  section  d’orfèvrerie  reli- 
gieuse (MM.  Favier);  la  section  des  métaux,  fonte, 
fer,  etc.,  276. 

Manufacture.  — Voy.  Gobelins.  — Beauvais.  — 
Sèvres. 

Métal  (Travaux  de  la  tribu  des  Utsules  en).  — La 
tribu  des  Utsules  de  la  Gallicie  orientale  a conservé 
la  tradition  d’ouvrages  en  métal , d’ornements  de 
cuivre  qui  offrent  de  l’analogie  avec  les  parures  trou- 
vées par  le  docteur  Schliemann  dans  les  fouilles  de 
Kissarlik.  Livre  publié  à ce  sujet  par  le  directeur  du 
musee  industriel  de  Lemberg,  52-55. 

Meubles  du  xvme  siecle  (les). — Nul  mobilier  n’est  plus 
instructif  que  celui  du  xuii'  siècle,  313.  — A la 
mort  de  Louis  XIV  il  commence  déjà  à n’ètre  plus 
aussi  solennel  ; les  travaux  de  Boulle  ‘jusqu’à  sa  mort 
en  1732,  314.  — Le  peu  de  talent  de  ses  quatre  fils 
et  le  mot  de  Mariette  : « Les  fils  de  Boulle  n’ont  été 
que  les  singes  de  leur  pere  »,  315.  — Difficulté  au- 
jourd’hui de  reconnaître  exactement  leurs  œuvres, 
316.  — Les  meubles  et  le  vernis  Martin  : Robert 
Martin,  né  en  1706,  vernisse ur  du  roi  en  1733  et 
mort  en  1765,  317.  — On  voulait  des  lors  egayer  les 
meubles,  318.  — Les  peintres  sont  associés  a la 
décoration  des  meubles  et  même  des  carrosses  ; 
la  frénésie  de  la  mode  des  meubles  en  décou- 
pure, folie  qui  débute  en  1727  et  dure  une  dizaine 
d’années,  319-320.  — Réaction  contre  cette  mode  ri- 
dicule; les  beaux  meubles  Cressent  pendant  la  Ré- 
gence, 321.  — Essai  d’une  biographie  de  Cressent, 
le  caractère  et  le  style  de  ses  meubles;  l’emploi  des 
courbes  moderees  et  prudentes,  322-323.  La  richesse 
de  son  imagination  et  sa  science  dans  les  bronzes, 
324-325.  — Le  dessinateur  Meissonnier  introduit  le 
maniérisme  dans  l’ebenisterie,  356-357.  — Les  fabri- 
cants qui  travaillent  sous  son  influence,  358-360.  — 
Les  beaux  bronzes  qui  décorent  les  meubles  a celte 
époque,  Jacques  et  Philippe  Caffieri,  361-362. — Le 
style  rocaille  de  Meissonnier  se  corrige  un  peu  sous 
l’influence  de  M""-'  de  Pompadour,  363-364.  — Le  plus 
célébré  ebemste  de  cette  époque,  François  Oeben, 
365.  — Ses  meubles,  donnent  un  avant-goût  de  la 
marqueterie  qui  va  fleurir  bientôt  avecM"“e  du  Barry, 
366*367. — Les  rivaux  de  Fr.  Oeben  : Nicolas  Petit, 
Bayer,  Levasseur,  Bernard,  etc.,  377-378-  Les  tables 
« volantes  » de  Loriot;  le  luxe  des  carrosses,  380.  — 
Le  nouveau  style  dans  les  meubles  de  Riesener;  les 
deux  manières  de  cet  ebeniste,  381-382. — Son  emule 
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Martin  Carlin,  383-384.  — Les  ébénistes  fie  la  fin  flu 
régné  de  Louis  XVI,  les  Leleu,  Roéntgen,  Richter, 
Beneman,  etc.,  385-38'.  — Leurs  principales  œuvres, 
387-389. 

Mission  de  M.  Germain  Bapst,  136. 

Moulures.  — Voy.  Ornements. 

Orfèvrerie  (T),  voy.  Truquage.  — La  collection  d’or- 
févrerie  de  M.  Paul  Eudel,  description  de  l’histoire 
des  principales  pièces  qui  la  composent  ; le  sort  fatal 
fait  a l’argenterie  française  par  la  guerre  et  les  ré- 
volutions, 308.  — Liste  des  objets  d’orfèvrerie  portes 
à la  Monnaie  par  les  familles  nobles  et  fondus 
en  1789,  308.  — Ouvrage  publié  par  M.  Paul  Eudel 
sur  sa  collection  et  les  renseignements  nouveaux 
qu’il  contient  sur  les  poinçons  de  l’orfèvrerie  an- 
cienne, 309-3 11. 

Orfèvrerie  hongroise.  — Exposition  d’orfèvrerie  hon- 
groise à Buda-Pest,  ju.  — Ancienneté  de  cette  in- 
dustrie en  Hongrie,  abondance  et  richesse  des  objets 
d’or  et  d’argent,  312. 

Orfèvrerie.  — Voy.  Étain. 

Ornements  de  i.a  femme.  — La  table  à ouvrage  et  les 
outils  de  travail.  — Le  mobilier  et  les  accessoires  de 
travail  d’autrefois  et  ceux  d’aujourd’hui,  1-2.  — Les 
travaux  des  femmes  dans  les  temps  les  plus  éloignés, 
les  premiers  fils  et  les  premières  aiguilles,  4.  — Les 
arts  du  travail  chez  les  Egyptiens,  5.  — Invention  de 
la  broderie  à l’aiguille  par  les  Phrygiens,  5.  — Les 
travaux  et  les  outils  de  travail  chez  les  Grecs,  9.  — 
Outils  trouvés  a Pompei,  u-12.  — les  travaux  au 
moyen  âge,  105-10(3.  — Quenouilles  et  fuseaux,  étui 
a aiguilles,  des,  ciseaux,  gaines  a ciseaux,  107-108.  — 
Cassettes  et  coffres,  108.  — Ouvroir,  m.  — Les 
rouets,  111.  — Dévidoirs,  112.  — Trois  quenouilles 
du  musee  de  Clunv,  112-113. — Quenouilles  fabri- 
quées a l’étranger,  113.  — Divers  outils  du  musée  de 
Cluny,  113. — La  collection  Sauvageot  au  Louvre, 
113.  — Raffinements  nouveaux  apportés  par  la  Re- 
naissance dans  les  outils  des  femmes,  114.  — La  col- 
lection de  Mme  Jubinal,  114-115. — Aiguille  a crochet 
de  la  fin  du  xvc  siècle  appartenant  a la  collection  de 
M.  Delaherche,  115.  — L’invention  et  les  premières 
formes  du  necessaire,  1 15.  — La  broderie  a l’aiguille 
au  xvie  siècle,  les  recueils  parus  en  Italie  contenant 
des  modèles  pour  les  brodeuses  et  les  üngeres,  326- 
327.  — Nom  gravé  sur  une  aiguille  d’argent;  certains 
objets  portaient  des  devises  ou  des  inscriptions,  des- 
cription des  etuis  a ciseaux  et  a aiguilles  de  Gabi  ielle 
d’Estrées,  327. — Les  ciseaux,  espingliers,  presses,  etc., 
de  la  duchesse  de  Valentinois,  328. — Les  poetes  qui 
célèbrent  la  quenouille,  le  fuseau,  329-330.  — L’ha- 
bitude d’offrir  aux  jeunes  filles  en  cadeaux  de  mariage 
les  ustensiles  de  travail,  tables  a ouvrage,  boîtes, 
coffrets,  etc.,  331.  — Le  travail  de  la  femme  sous 
Louis  XIII,  332.  — il  est  a peu  prés  nul  a la  cour, 
dans  la  bourgeoisie  il  est  très  varié,  334.  — Ce  qu’en 
disent  les  planches  fort  instructives  a cet  egard 
d’Abraham  Bosse,  335. — La  vie  intime  racontée  par 
la  peinture,  les  petits-maîtres  hollandais  et  leurs  repro- 
ductions de  femmes  brodant,  filant  dans  les  intérieurs 
tranquilles,  336-337.  — Sous  Louis  XIV  et  pendant  le 
XVIIIe  siecle,  les  ustensiles  de  travail  propres  surtout 
a la  broderie,  345.  — Le  tambour,  la  mode  du  parfi- 


lage,  346-347.  — Les  peintres  de  la  femme,  Greuze, 
Jeaurat,  Cochin,  Gravelot,  Saint-Aubin,  348-350.  — 
Le  luxe  des  instruments  de  travail,  métiers  a broder, 
dévidoirs,  rouets,  le  dévidoir  orne  d’écureuils,  de  la 
collection  Double,  351.  — Les  transformations  de  la 
quenouille  : la  quenouille  de  salon,  la  table  a ouvrage 
avec  ses  accessoires  de  la  dauphine  Marie-Josèphe  de 
Saxe,  352.  — Les  nécessaires  en  onyx  montes  en  or 
ciselé  au  musée  du  Louvre,  353.  — Les  objets  de  ce 
genre  et  les  tables  a ouvrage  richement  ornés  qui 
subsistent  encore,  354-355. 

Ornements  (L’etude  des).  — Postes  ou  flots  grecs. 
L’origine  du  nom  de  postes  et  celle  de  cette  décora- 
tion, 124-125.  — Les  flots  grecs,  126.  — Les  flots 
employés  par  les  Assyriens,  les  Chinois  et  les  Japonais, 
126.  — Exemples  de  flots  relevés  sur  des  poteries 
grecques  ou  italo-grecques,  128-131. — La  variété  de 
cet  ornement  dont  l’elément  constitutif  est  l’inter- 
prétation directe  des  vagues  de  la  mer,  139.  — Les 
flots  primitifs,  240.  — Les  flots  doubles  et  rubannés, 
241.  — Les  flots  affrontés,  242-243.  — Flots  opposes 
et  alternes,  266.  — Flots  relies  et  enlacés,  267.  — 
Flots  ornes  et  fleuronnes,  268-269.  — Flots  trans- 
formes en  éléments  séparés,  270.  — Les  moulures  et 
leur  ornementation  371.  — Elles  se  réduisent  a neuf 
especes,  le  filet,  la  baguette,  le  tore,  le  cavet,  le 
quart  de  rond,  le  talon,  la  doucine,  la  gorge  et  la 
scotie,  374- 

Pierre  des  Vosges.  — Découverte  recente  faite  dans  les 
Vosges,  à Haut-du-Thenn,  de  carrières  de  marbre 
précieux  ou  syénite  brillamment  colorée  pouvant  ser- 
vir à la  décoration  monumentale  ou  a la  fabrication 
de  menus  objets.  Exposition  de  ces  pierres  au  musee 
des  Arts  décoratifs,  245. 

Plafonds  (Décoration  des).  — La  décoration  des  pla- 
fonds a toujours  été  subordonnée  a la  construction, 
48.  — Les  plafonds  égyptiens,  48-49.  — Le  système 
de  décoration  des  plafonds  en  Grèce  et  sa  modifica- 
tion par  suite  des  changements  survenus  dans  l’archi- 
tecture, 49.  — La  décoration  des  plafonds  a toujours 
été  subordonnée  a la  construction  : la  peinture  et  la 
sculpture  ne  doivent  pas  s’affranchir  des  lois  impé- 
rieuses de  l’architecture,  48.  — Les  plafonds  en 
Egypte,  en  Grèce,  40-50.  — Le  stuc  est  principale- 
ment employé  par  les  Romains  dans  la  décoration  des 
plafonds;  les  plafonds  peints  trouves  à Pompei,  51. 
— L’emploi  des  coupoles  dans  l’architecture  byzantine 
amène  des  changements  dans  la  décoration,  157.  — 
Le  système  ogival  prévalut  en  Occident  à partir  du 
xiiic  siecle,  157.  — C’est  en  Angleterre  que  le  système 
des  plafonds  a ornements  et  a découpures  saillantes  a 
pris  son  plus  grand  développement;  le  cloître  de 
l’ancienne  abbaye  de  Salisbury,  158-159.  — Le  Style 
Tudor  en  Angleterre,  169.  — La  chapelle  de 
Henri  VII  a Westminster  et  la  grande  chapelle  du 
college  de  Cambridge,  160.  — La  décoration  des  pla- 
fonds dans  les  constructions  civiles,  16 1.  — Change- 
ments apportes  parla  Renaissance,  161-162. — Appa- 
rition en  France,  a partir  de  Louis  XIII,  des  plafonds 
à sujets,  163.  — Plafonds  du  château  de  Fontaine- 
bleau, 163.  — Dédain  des  architectes  français  de  la 
Renaissance  pour  le  style  ogival,  163.—  Les  plafonds 
au  point  de  vue  décoratif  divises  en  deux  parties,  163. 
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— Les  méthodes  des  écoles  romaine,  florentine  et 
vénitienne  à la  fin  du  xvi*  siècle,  224.  — Le  style 
décoratif  transformé  par  la  decouverte  des  ruines  an- 
tiques, les  compositions  de  Jean  d’Udine,  les  Gro- 
tesques de  Raphaël,  les  plafonds  à figures  de  Perruzzi 
et  de  Poccetti,  225-227.  — Les  plafonds  à comparti- 
ments exécutés  sous  l’mlluence  de  Michel-Ange,  228. 

— Vasari  et  Salviati,  228-229.  — Lès  plafonds  plafon- 
nants deVeronéseet  du  Correge,  230.  Lexvin'  siecle 
renouvelle  en  France  l’art  du  plafond  : les  maîtres 
du  genre,  398-404.  — Les  plafonds  contemporains  : 
Mm.  Paul  Baudry,  Galland,  Gervex,  etc.,  405  et  suiv. 

Porcelaine  de  Sèvres  (la  nouvelle).  — Séance  tenue 
le  22  juin  par  la  commission  de  perfectionnement 
près  la  manufacture  nationale  de  Sevres,  le  proces- 
verbal,  decouverte  de  M.  Lauth,  les  décorations  sur 
les  pâtes  dures  et  les  pâtes  tendres,  problème  résolu 
par  M.  Lauth,  aidé  de  M.  Voght,  154.  — Pièces  ob- 
tenues par  la  manufacture,  couleurs,  154.  — Décision 
de  la  commission  pour  l’envoi  de  porcelaines  à l’ex- 
position de  l'Union  centrale  des  Arts  décoratifs , 155. 

— Du  danger  de  rendre  publics  les  procèdes  nouveaux 
employés  par  la  manufacture,  155.  — Procédé  ingé- 
nieux découvert  par  un  ouvrier  de  la  manufacture 
pour  supprimer  les  « coutures  » faisant  saillie  apres 
le  moulage  des  pièces  en  biscuit,  156.  — Quelques 
moules  anciens  retrouvés,  1 56.  — Les  montures  en 
bronze  doré,  15 6. 

Propriété  artistique  (la).  — La  propriété  des  dessins 
et  modèles  d’art  décoratif  et  le  projet  de  loi  dont 
les  chambres  s'occupent , 298. — Distinction  établie 
entre  la  propriété  artistique  et  la  propriété  des  des- 
sins et  des  modèles,  299.  — Nécessite  d’abolir  cette 
distinction  dans  la  loi  qui  se  prépare,  300.  — Toutes 
les  œuvres  d’art,  quelle  que  soit  ieur  destination,  ont 
drojt  a la  même  protection,  301.  — L’artisan,  l’ou- 
vrier, inventeurs  de  modèles  d'art  industriel,  pour- 
ront devenir  propriétaires  tout  comme  l’artiste, 
302. 

Sèvres  (Manufacture  de).  — Programme  du  concours 
pour  1884-85,  27/. 

Sièges.  — Les  sieges  qui  conviennent  aux  chambres  a 
coucher,  406. 

Tissus.  — Moyen  de  reconnaître  les  tissus  anciens  des 
tissus  modernes.  (Voy.  Truquac-e.) 

Truquace.  — La  mode  des  vieilles  étoffés,  les  collec- 
tions célébrés,  199.  — Imitation  sous  Louis  XIII  des 
étoffés  de  la  Renaissance  et  du  xv'  siecle,  200.  — I a 
difficulté  de  reproduire  les  vieilles  étoffés  dans  leur 
aspect  et  leur  charme;  la  quantité  et  la  variété 
de  velours  de  Gènes  mis  en  circulation,  200.  — La 
teinturerie  autrefois  et  actuellement;  la  différence  qui 
existe  entre  les  soies  anciennes  et  celles  d’aujour- 
d’hui, 200.  — La  difficulté  de  reproduire  les  étoffés 


anciennes;  comment  les  marchands  d’antiquités  font 
pour  donner  une  apparence  de  vieilles  étoffés  aux 
étoffés  modernes,  221.  — La  différence  du  tissage 
entre  les  étoffes  anciennes  et  les  étoffes  modernes; 
renseignements  fournis  à ce  sujet  parM.  Pierre  Bros- 
sard,  conservateur  du  musée  d’art  et  d’industrie  de 
Lyon,  202-203. 

Truquage  de  l’orfèvrerie,  23t.  — La  rareté  de  l’ancienne 
argenterie  française  ; procédé  très  simple  pour  recon- 
naître l’argenterie  fausse,  moderne,  iinitee  de  l’an, 
cienne,  au  moyen  des  poinçons,  232.  — Tableau  des 
poinçons  de  l’orfevrerie  parisienne  au  xvmc  siecle, 
233.  — Les  habiletés  de  la  contrefaçon  pour  copier 
l’argenterie  ancienne,  234-235.  — Anecdotes  à ce  su- 
jet, 235-23(1.  — Les  falsifications  de  la  vieille  argente- 
rie anglaise,  hollandaise,  italienne,  etc.,  23(5-237.  — 
L'Allemagne  est  le  centre  principal  de  la  fabrication 
des  truqueurs,  237.  — Les  principaux  trucs  dévoilés, 
238. 

Union  centrale  des  Arts  décoratifs  (La  Société  de  1’) 
à l’Exposition  d’Amsterdam,  65-104.  — Voy.  Amster- 
dam (exposition). 

Ustensiles  de  cuisine.  — Le  moyen  âge,  la  Renais- 
sance. — Les  cuisines  du  moyen  âge,  leur  construc- 
tion, les  landiers,  15.  — La  crémaillère,  16.  — Les 
soufflets,  17-19.  — Cuillers,  fourchettes  et  couteaux, 
23.  — Grils,  trépieds,  mortiers,  23-24.  — Plats  en 
cuivre  repousse,  fontaines,  couvre-feu,  24.  — - Moules 
à pâtisserie  et  moules  à oublies,  24.  — Estampes 
d’Abraham  Bosse  : une  cuisine  sous  Louis  XIII,  218- 
219.  — Description  de  quelques  ustensiles  employés 
a cette  époque,  219-220.  — La  suprématie  de  la  cui- 
sine sous  Louis  XIV  et  variété  des  objets  qui  servent 
à la  faire,  221-222.  — Ustensiles  de  cette  epoque  con- 
servés au  musée  de  Cluny,  au  musee  Kensington  et 
dans  quelques  collections  particulières,  223.  — Les 
inventeurs  en  gourmandises  et  en  ustensiles  : cuil- 
lères, fourchettes,  grils,  écumoires,  braisieres,  cou- 
teaux, broches,  casserolles,  chaponnieres,  houlettes, 
timbales,  réchauds,  plus  ou  moins  décorés,  249-260. 

Ventes.  — Collection  de  M'nc  Speet,  de  Java.  — Collec- 
tion Vapereau,  246.  — Collection  Bécouler,  247-248. — 
Collection  Ury  de  Gunzbourg  (mobilier,  tapisseries 
des  Gobelins  et  de  Beauvais,  bronzes),  278-279.  — Col- 
lection (céramique)  du  marquis  d'Osmont,  280.  — Col- 
lection de  M.  Paul  Eudel  (orfèvrerie);  description 
des  principales  pièces  qui  la  composent  et  compte 
rendu  de  l’ouvrage  intitulé  : 60  planches  d'orfèvrerie 
de  la  collection  Paul  Eudel,  305-311.  — La  collection 
Millet,  de  Sèvres  (céramique),  543.  — La  collection 
de  l’aquarelliste  Louis  Leloir,  344.  — La  vente  Cas- 
tellani  a Rome,  344.  — Vente  de  la  collection  Paul 
Eudel,  375.  — Vente  d’Ivry  (meubles  et  bronzes), 
376. 
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